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El presente trabajo de orden conceptual aborda el tema del espacio en el arte              
contemporáneo, a través del análisis e identificación de algunos espacios          
representativos en Bogotá. La similitud y comparación con el espacio de arte            
contemporáneo entre México y Colombia —dada mi experiencia al poder hacer una            
estancia en el MUAC—, y algunos espacios en otras ciudades del mundo, busca             
proponer el lugar ideal en Bogotá: uno que resuelva necesidades contemporáneas y            
convierta a la ciudad en un referente de desarrollo cultural. 
 
Este análisis parte desde el recorrido que tiene la obra de arte y sus posibilidades               
espaciales para su exhibición al público; las relaciones con los protagonistas como            
directores de museos y espacios independientes, galeristas, coleccionistas, curadores         
y artistas; los espacios de exhibición, los eventos de arte, y la importancia en la era                
digital de las plataformas como internet, y los espacios documentales como las            
publicaciones y los archivos.  
 
Palabras claves: arte contemporáneo, escena artística, espacios de exhibición,         





This paper approaches the subject of space in contemporary art through the analysis of              
different representative spaces in Bogotá. It examines the analogies and contrasts           
between contemporary spaces in Mexico and Colombia, and some other spaces around            
the world, in order to propose the ideal space for Bogotá: one that solves contemporary               
necessities and transform the city into a reference of cultural development. 
  
This analysis begins with the path an artwork can find through its possibilities of              
exhibition to the public. The relations with the characters as museum directors and             
independent spaces, gallerists, collectors, curators and artists; exhibitions spaces, art          
events and the importance of digital platforms like internet and documentary spaces            
such as publications and archives. 
  
Keywords: contemporary space, artistic scene, exhibition spaces, reference, ideal         
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1. Introducción  
 
El arte contemporáneo ejerce una labor importante dentro de nuestra sociedad y para             
quienes trabajamos en este medio, ya sea como artistas, curadores, educadores en            
arte, directores de museos o espacios independientes - como es mi caso- ,             
contribuimos colectivamente a una mejor apreciación de nuestra realidad y de la            
escena artística: los protagonistas y sus necesidades, las posibilidades espaciales, el           
público y su papel importante en la contemporaneidad, así como las oportunidades de             
circulación que tiene el arte hoy en día. 
 
Al ser partícipes activos de la escena contemporánea, somos capaces de comprender            
el panorama actual, lo que me permite situarme desde una perspectiva donde poder             
analizar y comparar la escena artística independiente, para lo cual he decidido que sea              
entre Ciudad de México y Bogotá. 
 
La decisión de escoger Ciudad de México se debe por la experiencia que tuve en esta                
ciudad cuando realicé la estancia de la MMGP con el MUAC, Museo Universitario Arte              
Contemporáneo, y por lo interesante que puede ser comparar la actitud de la ciudad              
frente al arte: importantes museos de arte contemporáneo, reconocidas galerías, una           
historia documentada de espacios independientes y una relación importante de los           
artistas con el espacio público; todas significativas para comparar con nuestro escena            
artística actual.  
 
Cuando se pensaba que el arte había muerto o perdido interés por lo exclusivo que               
parecía ser, el mundo del arte veía la constante evolución de los formatos expositivos y               
la proliferación de eventos artísticos como las bienales y ferias de arte. El museo ya no                
era el único responsable de dignificar el trabajo de los artistas contemporáneos, la             
actitud de otros intereses globales de órdenes hegemónicos permitía expandir la           
experiencia de consumir arte y cultura. De esta forma, entender la museología fuera de              
las paredes de los museos resulta interesante porque da cabida al espacio            
independiente y los eventos artísticos, además de la relación del arte contemporáneo            
con la ciudad, para permitirse aspirar al lugar ideal, un lugar idóneo para la ciudad de                
Bogotá que tenga en cuenta a todos los protagonistas de la escena artística             
contemporánea. 
 
Por esta razón, este trabajo permite, desde una percepción personal, un acercamiento            
a la escena artística, diferenciando a los protagonistas del arte contemporáneo, los            
espacios expositivos museales y no museales, los eventos de arte, los espacios para la              
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circulación y documentación del arte, con el fin de proponer el espacio que le hace falta                
a Bogotá: ​el centro de cultura contemporánea.  
 
 
 2. Los protagonistas 
 
Con el fin de tener una mejor comprensión del funcionamiento y las dinámicas en el               
mundo del arte internacional, es importante definir a sus protagonistas.  
 
Tomando como referencia la investigación ya realizada por el artista, pedagogo cultural            
y escritor mexicano, Pablo Helguera, específicamente el ​capítulo 1. Las piezas del            
juego de su libro “​Manual de estilo de arte contemporáneo” ​para definir, a manera de               1
juego, los roles que predominan en el arte contemporáneo, que diferencia así: director             
de museo (a lo cual relaciono también con el director de espacio independiente);             
coleccionista; galerista; artista y curador. 
 
 
El rey​, el director del museo.  
La dama​, los coleccionistas o trustees.  
Los curadores​, las torres.  
Los galeristas​, los caballos.  
Los críticos​, los alfiles  







El director (el rey) del museo que un nuestro caso particular también sería el director               
del espacio independiente.  
 
“Ésta en teoría es la pieza clave del partido, puesto que el que lo captura o controla                 
gana el juego. El rey/director de museo, sin embargo, y como bien lo saben los               
ajedrecistas, es una pieza de valor contradictorio, pues a la vez de considerarse la              
pieza más importante por otra parte no tiene poder alguno por sí sola. El rey tiene un                 
1 ​Helguera, P. (2013). ​Manual de estilo del arte contemporáneo . México: Tumbona. Páginas 15 - 17 
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campo limitado para maniobrar, de casilla a casilla. Su poder radica exclusivamente en             
su estrategia y en su apoyo infraestructural, encabezado por supuesto, por la dama.”  2
 
El director, tanto del museo como del espacio independiente se especializa en            
gestionar, administrar y gastar el presupuesto asignado. La posición de director debe            
ser la de brindar la confianza a inversionistas y coleccionistas para que sigan apoyando              
y aportando recursos para el funcionamiento y posicionamiento. Al mismo tiempo           
brinda la reputación artística de la institución, es decir la relación con los artistas,              
curadores y demás agentes del mundo del arte, que garanticen además calidad de sus              
propuestas.  
 
El coleccionista (la dama) es la posición más dinámica en el mundo del arte y su                
posicionamiento le permite moverse en todas las direcciones. Es la pieza más divertida             
pues no constituye una profesión, sino un pasatiempo. En el juego, y en la realidad, se                
relaciona con todos los demás protagonistas, es capaz de influenciar decisiones y tiene             
los recursos económicos para “moverse en todo el tablero”. Su apoyo, o su no apoyo,               
es decisivo para la carrera del artista como lo puede ser para el director (rey). 
 
Los curadores (las torres) que como las fichas se mueven unilateralmente y dependen             
de los otros apoyos como las damas o otros elementos en el tablero. El poder y la                 
influencia que que tienen los curadores sobre los otros es importante. Son fichas que              
tienen alta tensión en el mundo del arte por ser los actores principales de los eventos                
artísticos como son las bienales, o el poder de decisión de una exposición en un               
museo, galería o espacio independiente. La presencia del curador para una institución            
es decisiva y determina muchas veces la validez de los proyectos curatoriales. Las             
alianzas que hagan las otras fichas con las torres va a ser vital para consolidar               
profesionalmente la carrera de los artistas. Al curador debe tener perfil social,            
administrador para que la capacidad presupuestal sea congruente con los lineamientos           
de la institución a la que representa y ponga las bases de la colaboración con los                
demás agentes, dentro de ellas con otros museos o espacios afines para el             
intercambio, apoyo y gestión de una exposición. 
 
Los críticos (los alfiles) que como dice Helguera “​siempre se mueven de forma             
diagonal, por no generar la impresión de que tienen tendencias de izquierda o             
derecha​”. Son seres sin compromisos que tienden a apoyar, cuando siente afinidad por             
uno u otro artista. En Colombia muchas veces se ha “criticado la falta de crítica” a la                 
institucionalidad del arte, o la relación que tiene el crítico de rescatar la labor -es decir                
2 ​Helguera, P. (2013). ​Manual de estilo del arte contemporáneo . México: Tumbona. Página 16 
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el ​éxito​- de los artistas amigos, y dejar por fuera del panorama artístico a los que no                 
pertenecen a su círculo social. 
 
Los galeristas (los caballos) que siempre están galopando y logran un largo alcance             
dentro del juego, viajan lejos a ferias y llevan a sus peones (los artistas) a exposiciones                
y colecciones dada su trayectoria. Son una pieza importante dentro del juego y bien              
jugadas llevan al éxito comercial, de posicionamiento económico y geográfico a           
quienes representan.  
 
Los artistas, las piezas más abundantes (cada año se gradúan un sinnúmero de             
estudiantes en arte) del juego pero a la vez las más importantes. Como en el juego “un                 
peón avanzado adquiere tanto poder que se convierte en una pieza preciosa para             
aquellos que están aliados con él, y este apoyo adicional le permite ocasionalmente             
llegar a la octava casilla para coronar- o sea, consagrarse como potencia en la historia               
del arte” .  3
 
 
3. ​Las posibilidades espaciales 
 
3.1 ​El museo  
La historia museológica de occidente coincide con el desarrollo económico, social y            
político de la sociedad, y es precisamente que a lo largo del siglo XX, momentos de                
mayores tensiones políticas y escenario de dos guerras mundiales que se dió la             
construcción y desarrollo de lo que hoy en día han constituye dos de las instituciones               
museales más importante: El MoMA en Nueva York, fundado en 1929, o la Tate              
Modern en Londres, fundada entre los años 1943 y su posterior ampliación en 1967.  
 
En Colombia, y no ajenos a esta realidad, el surgimiento de los primeros museos de               
arte en Colombia bajo el gobierno de Gustavo Rojas Pinilla como la Colección del              
Banco de la República fundada en 1957 la cual representa hoy en día una de las                
colecciones más importantes de arte de América Latina, enfocada principalmente en el            
arte colombiano, seguido por el arte latinoamericano como se puede ver en la             
colección permanente que habita en el nuevo edificio construido para tal fin en 2004. 
 
Otros museos como el Museo de Arte Contemporáneo (MAC), llamado también “el            
pequeño Guggenheim” fue fundado en 1966 por el Padre García Herreros con la             
intención de hacer un proyecto social, que vinculara a toda la comunidad al arte y la                




cultura como factor de desarrollo y no como un espacio de validación de una clase               
social. 
 
El Museo de Arte Moderno (MAMBO), fundado en 1953, escenario de varias sedes,             
hasta la actual diseñada por Rogelio Salmona desde 1985, tuvo un reciente cambio de              
dirección a cargo de Claudia Hakim que permite pensar en un cambio de actitud más               
coherente con la contemporaneidad de la ciudad.  
 
El Museo La Tertulia en Cali fundado en 1956 con la siguiente ampliación de salas de                
exposición en 1968, y el MAMM, Museo de Arte Moderno de Medellín fundado en 1978               
y recientemente ampliado, representan dos instituciones importantes por su historia,          
actividades y consolidación de una escena artística influyente por lo que han aportado             
a las artes plásticas contemporáneas en Colombia. 
 
Si bien es cierto que estos museos no representan la totalidad de museos de arte en                
Colombia, no es la intención de nombrarlos todos ni hacer una precisión histórica de              
cada uno de los museos que existen en todo el territorio nacional. Es, sin embargo, una                
oportunidad para entender el contexto histórico de los museos más representativos arte            
contemporáneo.  
 
Al referirnos a museo de arte contemporáneo, nos estamos refiriendo a la institución, y              
al ícono cultural y arquitectónico que representa para una ciudad. Claire Bishop define             4
estos espacios como los “​starchitecture​”, museos construidos por ​star architects​, o           
arquitectos estrella. Una realidad socio-cultural que se relaciona por el museo que lo             
representa.  
 
El concepto de espacio museal hoy en día se construyen pensando en los objetivos del               
museo contemporáneo: un lugar que permita albergar una colección que incluya obras            
bidimensionales, tridimensionales, videoarte y hasta obras de arte orgánico, espacios          
de exposición con ciertas características técnicas especiales, lugares para encuentros          
sonoros, espacios para lecturas, ​performances​, actividades al aire libre, y las relaciones            
que se establecen con los espectadores (el comportamiento con los públicos), la            
arquitectura y la ciudad.  
 
El diálogo cultural que ha producido la globalización en las últimas décadas y la              
voluntad de la institución museal cobra un valor simbólico por la forma como trabajan              
con su colección y establecen relaciones y cruces entre ideas, temas, conceptos,            
4Bishop, Claire.​. Historiadora, crítica y autora de varios libros. Profesora desde 2008 del departamento de Historia 
del arte en CUNY Nueva York. 
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artistas, obras; por la forma como se relacionan con el público y las herramientas para               
proponer un diálogo artístico-histórico curatorial; por la relaciones que promueve con           
los protagonistas del mundo del arte y por la importancia e influencia que genera a nivel                
socio-cultural para una nación.  
 
“El museo es una escuela”, dice Luis Camnitzer. El museo de arte contemporáneo es el               
lugar donde el artista aprende a comunicarse y el público a hacer conexiones. Además              
de servir como contenedor de expresiones artísticas el museo recontextualiza la obra            
entendiendo que el arte pasa a ser un proceso dinámico en vez de un producto y es un                  
espacio expositivo para el intercambio de conocimiento . 5
 
La preocupación por los museos hoy en día para que las exposiciones propongan un              
intercambio de conocimiento y atraigan a diferentes públicos ha dado como resultado la             
creación de departamentos de educación y mediación. Es por esto que, cada vez más,              
se llevan a cabo proyectos pedagógicos, didácticos, cursos, talleres, charlas,          
conferencias, simposios, actividades que abarcan a personas en situación de          
discapacitadas, gente de la tercera edad, primera infancia, familias, estudiantes, etc.           
Como consecuencia la necesidad de los museos en comunicar las exposiciones de otra             
manera, se ha pensando en la creación de plataformas interactivas con la que el              
público pueda aproximarse más a la obra de arte. 
 
“​Las exposiciones se han convertido en el medio a través del cual se llega a conocer la                 
mayor parte del arte. En los últimos años, no sólo han aumentado espectacularmente la              
cantidad y la variedad de exposiciones, sino que además los museos y las galerías de               
arte como la Tate en Londres y el Whitney en Nueva York presentan ahora sus               
colecciones permanentes como una serie de exposiciones temporales. Las         
exposiciones son el lugar fundamental de intercambio en la economía política del arte,             
el lugar donde el significado se construye, se mantiene y, en ocasiones, se             
deconstruye. En parte espectáculo, en parte acontecimiento social histórico y en parte            
mecanismo estructurante, las exposiciones —sobre todo las exposiciones de arte          
contemporáneo— establecen y administran los significados culturales del arte​”  6
 
Citando algunos ejemplos, el MUAC, Museo Universitario Arte Contemporáneo (img.          
1-2) de Ciudad de México, es una construcción “​starchitecture​”, concebido de manera            
integral ​(arquitectura, gestión, museología e interpretación). El proyecto corrió a cargo           
del arquitecto Teodoro González de León y se contempló como un lugar que albergara              
5 Cita recuperada de: http://www.niartenieducacion.com/project/el-museo-es-una-escuela/ 
6 ​Reesa Greenberg, Bruce W. Ferguson, Sandy Nairne, “Introducción”, en: ​Thinking About Exhibitions​, Routledge, 
Londres y Nueva York, 1996, p.2 
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una colección: se pensó en la construcción de bodegas, almacenes con todos los             
requerimientos de conservación y laboratorios de restauración; Para las instalaciones          
de arte contemporáneo la adecuación de 9 salas con requerimientos técnicos,           
lumínicos y espaciales; Para la construcción de conocimiento y aprendizaje significativo           
de sus públicos se contempló en una biblioteca (centro de documentación Arkheia) y en              
un espacio para proyectos de mediación; Para la producción de experiencias sensibles            
y afectivas se pensó en la construcción del primer lugar para la experimentación sonora              
en Latinoamérica, un auditorio que alberga conciertos, simposios, conferencias. Todo          
esto hace que este espacio sea un ícono para la ciudad por las características              
arquitectónicas particulares que hacen reconocible al MUAC frente a los otros museos.  
  
Sin embargo, la construcción de un museo con este tipo de características            
arquitectónicas representa apenas un porcentaje de los museos de arte          
contemporáneo por la gran inversión económica que representan.  
 
En Colombia tenemos el reciente ejemplo del MAMM, Museo de Arte Moderno de             
Medellín (img. 3-4), el cual representa un ícono cultural para Medellín y para el país,               
pues se encuentra en el nivel de cualquier museo de arte contemporáneo internacional             
por la infraestructura museal contemporánea que lo caracteriza, ​concebida para          
albergar múltiples exposiciones y dotar al espectador con un sinfín de experiencias,            
además de ​la calidad de exposiciones que se llevan a cabo y el equipo de curadores                
que representan la institución.  
 
En el nuevo edificio hay lugar para exposiciones permanentes, exposiciones colectivas,           
exposiciones individuales, programas C para artistas emergentes y proyectos de          
escultura en la terraza. Cuenta con un auditorio donde se realizan charlas, conciertos y              
cine al aire libre. Esto permite que más de una exposición dialogue en un mismo               
espacio físico y que las posibilidades de diálogo entre los curadores de las             
exposiciones y el público visitante sean diversas. Esto ha generado un sentido de             
pertenencia que representa a la sociedad MAMM y a la ciudad de Medellín. 
 
En los años sesenta y setenta quizá fue el Museo La Tertulia en Cali, el gran detonante                 
de una escena artística álgida, epicentro de las artes gráficas, por servir como un              
espacio de apoyo a los artistas y la ciudad, con una política de adquisiciones definida,               
además de espacios para exposiciones temporales, talleres de impresión para artistas,           
apartamentos y espacios de residencia para artistas. Hoy en día su posicionamiento            
frente a la escena del arte contemporáneo lo mantienen con vigencia y proyección a los               




Como diría Paulo Herkenhoff ​“La historia del arte no está localizada en un lugar              7
geográfico específico, sino que está situada a partir del lugar donde esté un artista              
cuestionando la mirada, no importa donde él o ella esté”  
 
En un mundo donde todo fluye cada vez más rápido, el comportamiento de los públicos               
y sus hábitos perceptivos del “​scrolling down ”, las instituciones y los museos se hacen              8
cada vez más relevantes por la necesidad de crear contextos, - tanto exposiciones             
como colecciones-, que sirven para desacelerar la mirada del espectador y           
concentrarlo en tiempo y espacio. 
 
 
3.2 La galería de arte  
Entrar a una galería de arte seguramente genera cierta incomodidad tanto a los             
profesionales como a los simples espectadores, por esa distancia y diseño del espacio             
que transmite un cierto grado de sofisticación, normas de comportamiento e           
intimidación.  
 
Como decía Brien O’Doherty en su libro The ideology of the gallery space, ​“la galería               
de arte es construida semejante a la construcción de una iglesia medieval. Ventanas             
cerradas - incluso sin ventanas-, paredes blancas y los techos convertidos en fuente de              
luz. Espacios silenciosos, de respeto absoluto. Incluso las obras de arte llegan a             
semejarse a las figuras religiosas, distantes e intocables. El mundo contemporáneo           
requiere de una experiencia que vaya más allá de pura la contemplación” . 9
 
Es bastante obvio la diferencia entre un museo y una galería de arte, la primera podría                
decirse de forma folclórica, que trabaja en función de sus públicos, mientras la segunda              
en función del éxito comercial de los artistas. Sin embargo, ambas también comparten             
intereses y juegan un papel importante en el mundo del arte. 
 
Por un lado, la relación artista - galería que es como la de una relación amorosa, de                 
seducción y en el mejor de los casos, de matrimonio. Las galerías empujan el éxito de                
los artistas, y luego la gestión a cargo de los museos para llevar a cabo grandes                
retrospectivas, como por ejemplo la relación entre galerista, curador, director de museo            
para exposiciones como la de Abraham Cruzvillegas, en la Tate Modern de Londres,             
Pedro Reyes, en el Guggenheim de Nueva York, o Gabriel Orozco, en el MoMA de               
Nueva York y el Centro George Pompidou en París. 
7 http://artishockrevista.com/2016/12/05/inti-guerrero-la-historia-del-arte-no-ocurre-solo-lugar/ 
8 Scrolling down: ​(​el cursor​) ​desplazar hacia abajo. Hábitos del smartphone 




Otro aspecto importante de las galerías de arte es su carácter social, y por social me                
refiero a las inauguraciones o ​vernissage, ​eventos cruciales para “facilitar las           
transacciones que forman parte de la dinámica del arte” y para su carácter comercial              10
que es fundamental para el funcionamiento de los profesionales que trabajan ahí:            
galeristas, asistentes, montajistas y por supuesto, los artistas. Es así que las galerías             
tienen, y cada vez más, una necesidad de globalización que las ha llevado al              
posicionamiento en ferias internacionales, las más prestigiosas por la calidad de           
compradores, como son Art Basel, Frieze, ARCO, MACO y ArtBo. 
 
Si bien es cierto que en Bogotá ha habido un gran auge de galerías de arte, podría                 
decirse que gran parte permeado por el mercado, no es lo suficientemente estable por              
la misma inestabilidad económica y política en Colombia. De ahí la gran diferencia             
entre las galerías de México y Colombia, una diferencia estructural (de espacio),            
económica (de compradores), frente a las adecuaciones estructurales de casas          
residenciales que sobresale en las galerías de Bogotá como Casas Riegner, Instituto            
de Visión o Nueveochenta, por nombrar algunas.  
 
¿Qué tan interesadas están las galerías de arte en ampliar su público, si no es               
exclusivamente comprador? ¿Les interesan las inauguraciones a las galerías de arte o            
simplemente lo hacen para no ser excluyentes con la escena local? ¿Qué están             
haciendo las galerías de arte para atraer público? 
 
Hoy en día se están llevando a cabo varios circuitos de galerías en Bogotá para ser                
más incluyentes con la escena artística, con el fin de ganar jóvenes coleccionistas que              
deseen participar como compradores y se logre mantener un equilibro entre galerías            
existentes frente al mercado nacional actual.  
 
3.3 Espacios no museales 
Los espacios no museales representan los lugares que se manejan fuera de la             
institución, y a los que se les permite mayor libertad en la decisión de sus exposiciones                
y actividades. Son espacios que no necesariamente están ligados a la idea de arte              
como mercado, y que buscan diferentes formas de financiación que provienen de las             
relaciones con lo público y lo privado.  
 





Los espacios no museales tienen en cuenta la educación como pilar fundamental para             
la comprensión de la obra de arte contemporáneo. Se relacionan con la escena             
emergente como tendencia en el arte, y buscan diferentes actividades como participar            
de convocatorias para financiación de sus proyectos, exposiciones con carácter          
comercial o subastas para la consecución de fondos para el mantenimiento de su             
programación. 
 
Es, sin embargo, importante distinguir a los espacios intermedios con los espacios            
independientes, (img. 5) pues aunque son flexibles en sus capacidades de gestión y             
operan bajo una estructura horizontal, tienen ciertas características que permite          
diferenciarlos. 
 
3.3.1 Espacios intermedios 
Los espacios intermedios tienen la virtud de estar fuera del control institucional y, sin              
embargo, tener relaciones público-privadas que les permiten, por un lado, participar de            
apoyos de concertación del Ministerio de Cultura, o de gestionar apoyos privados para             
la consecución de fondos. Además, tienen una estructura organizacional horizontal que           
les permite tener cierta libertad en sus proyectos. Son espacios principalmente           
constituidos como entidades sin ánimo de lucro, lo cual brinda una ventaja tributaria             
frente a quienes compran una obra o apoyan económicamente al espacio. 
En Bogotá esta tipología de espacio ha cobrado importancia porque se diferencian de             
las galerías de arte, exclusivamente comerciales, y buscan convertirse en programas           
con proyectos más ambiciosos. Este es el caso de NC-Arte, programa expositivo y             
educativo de la Fundación Neme, donde se realizan proyectos que contribuyan al            
desarrollo de las artes plásticas y visuales en Colombia a través de la reflexión como               
pilar fundamental.  
La importancia que ha ido adquiriendo NC-Arte tiene que ver con la calidad de las               
exposiciones que presenta de destacados artistas en el arte contemporáneo          
internacional y producciones de sitio específico, las más representativas en los últimos            
años en Bogotá. Este aporte curatorial, productivo, educativo y experiencial genera           
nuevos discursos y transforma la actitud de los espectadores a ser más activos tanto              
en los programas educativos y de mediación que desarrollan. Actividades a colegios,            
visitas guiadas, talleres de educación, charlas y conversatorios convierten al espacio en            
un proyecto educativo de las artes muy importante para la ciudad.  
Arquitectónicamente hablando, el espacio tiene unos elementos muy fuertes y esto           
representa un desafío para los artistas. Sus proyectos instalativos se diferencian de            
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muchos proyectos que se presentan en la ciudad, porque realizan un trabajo detallado             
y cuidadoso de cada una de las exposiciones junto con el artista invitado. Con una               
anterioridad de casi dos años antes de la exposición, el artista conoce el espacio, está               
presente durante las inauguraciones (lo que le permite ver el flujo del público) y, a partir                
del conocimiento previo del lugar, propone una instalación que tenga en cuenta tanto el              
edificio, como los recorridos que el visitante puede hacer para que se involucre con la               
obra. NC-arte cuenta además con planos y ​renders 3D que le permiten al artista              
recorrer virtualmente el espacio y armar sobre este el material de su instalación. La              
ambición de sus proyectos ha permitido que el espacio dé un salto importante en las               
producciones que realizan. Al funcionar como fundación, las obras pueden llegar a            
comercializarse bajo el nombre de donación, y así el comprador recibe beneficios            
tributarios. Este formato permite al espacio financiar los próximos proyectos expositivos           
del lugar. Su equipo de trabajo, aunque podría parecer de orden jerárquico, trabaja de              
manera colaborativa.  
Otros proyectos de NC-Arte como el NC Lab, que se realiza cada dos años, se ha                
convertido en un laboratorio de pensamiento creativo a través de la experimentación            
artística multidisciplinar. Se trata de un espacio para la reflexión y educación en torno a               
las prácticas contemporáneas.  
Otro de los espacios intermedios más importantes hoy en día en Bogotá es FLORA              
ars+natura. Dirigido por José Roca, se encuentra entre la línea de exhibición, escuela y              
residencia. Tiene además el proyecto de vitrina, del cual hablaré más adelante, que es              
una posibilidad espacial en el arte contemporáneo que entra en contacto directo con el              
barrio como una característica de independencia.  
FLORA ars+natura como espacio de arte contemporáneo tiene un énfasis importante           
en la relación del arte y la naturaleza, y en el análisis desde lo político y social como                  
elemento que está presente en nuestra situación como país. FLORA, al igual que NC-              
arte, funciona como fundación sin ánimo de lucro. Recibe donaciones y apoyos de             
instituciones públicas a partir de convocatorias de concertación del Ministerio de           
Cultura para apoyar en la producción, y su extenso programa de residencias ha             
adquirido suma importancia nacional e internacional en los últimos años.  
 
Espacio El Dorado, de la Fundación Proyecto Bachué, representa un espacio           
expositivo en diálogo con su propio edificio. Dividido en tres ejes fundamentales, el             
cubo blanco, el cubo gris y el cubo negro, sus propuestas incitan a la investigación y                
experimentación sobre la idea de El Dorado ​como un pasado de añoranza donde se              




Espacio Odeón, de la Fundación Teatro Odeón, es otro espacio intermedio de la             
ciudad. Cuenta con una gran carga histórica al estar en un emblemático edificio             
construido en 1938, y ha permitido una reivindicación de lo patrimonial a través de la               
cultura contemporánea. Su carácter independiente le permite llevar a cabo actividades           
comerciales, como la feria de arte, y también proyectos de teatro, música, cine al aire               
libre y exposiciones temporales que dotan al espectador de experiencias y de una             
concepción contemporánea entre el espacio y sus elementos de escenificación          
patrimonial.  
 
3.3.2 Espacios independientes 
Aunque los espacios intermedios tienen tendencias independientes, el espacio         
independiente tiene sus diferencias formales con respecto a los intermedios. 
 
Por un lado, el espacio independiente no está necesariamente constituido al tratarse de             
lugares que se conforman bajo las necesidades de grupos o colectivos de formalizar             
una actividad curatorial, exhibitiva o cultural. Sin embargo, son espacios que permiten            
que la comunidad artística se reúna y cree un intercambio de información más directo.              
Son estos los lugares que posibilitan que exposiciones rompan con el carácter            
institucional de los museos y, en muchos de los casos, el carácter comercial de las               
galerías de arte. Es importante para los espacios independientes la flexibilidad en sus             
decisiones y la importancia de sus propuestas abiertas al diálogo, los encuentros y las              
exposiciones que marcan tendencias. 
 
La ola de espacios independientes en Bogotá se puede comparar con ciudades como             
Ciudad de México por la importancia que han tenido como agitadores de la escena              
artística, y por la diversidad de espacios con la intención de romper la noción del cubo                
blanco y crear formas alternativas de sostenimiento que no son exclusivas del mercado             
del arte. Así como las galerías de arte crecen en prominencia, los espacios             
independientes se empiezan a convertir en los lugares más influyentes de las artes en              
la ciudad por las exhibiciones que presentan, la cercanía con artistas y curadores, y              
porque representan lo que está en contacto con la comunidad artística. Tienen la             
ventaja de abrir oportunidades a nuevas generaciones de artistas que no tienen la             
posibilidad de entrar a lo exclusivo y excluyente que puede ser una galería de arte o un                 
museo. La gran dificultad es la fragilidad de sus economías.  
 
En México la ola de espacios independientes fue muy importante durante los años             
ochentas y noventas. Existen ejemplos tan importantes para el desarrollo del arte en             
México como La Panadería, que buscaba revitalizar el diálogo entre el arte y la              
comunidad. Allí se hacían exposiciones experimentales y riesgosas donde se planteaba           
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generar espacios de libertad de expresión y denuncia. Artistas como Teresa Margolles,            
Miguel Calderón y Yoshua Okón fueron parte de La Panadería y hoy en día tienen un                
reconocimiento internacional importante. 
 
Otro espacio independiente fundado por Abraham Cruzvillegas, Sofía Táboas y          
Eduardo Abaroa fue Temístocles 44. Este respondía a sus propias necesidades de            
promover diálogos entre los investigadores, curadores y artistas, cuestionando los          
límites del arte, abriendo el espacio a la experimentación, investigación y           
documentación de la producción artística con el fin de darle seriedad al discurso de la               
experimentación. Desarrollaron seminarios, cursos, publicaciones y validaron la        
importancia de la educación y el arte. 
 
Otros espacios como ​El Taller de Pintura de Azcapotzalco, La quiñonera, Grupo            
Proceso Pentágono fueron espacios abiertos a la experimentación, difusión y          
documentación en un momento de apertura al arte contemporáneo, y crearon la            
necesidad de nuevos lenguajes con el arte. El ambiente juvenil, la falta de financiación              
y poca difusión de estos lugares hicieron que se extinguieran o mutaran a otro tipo de                
actividades. No obstante, generaron cambios en la historia del arte mexicano. 
 
En Bogotá, también durante los años ochenta, hubo el surgimiento de espacios            
independientes. Sin embargo la ola de espacios que existen hoy en día evidencia el              
momento por el cual atraviesan las artes plásticas en el país. Espacios independientes             
que se han dado como resultado de colectivos, en su mayoría de artistas en búsqueda               
de otras posibilidades espaciales, apropiándose de construcciones como casas         
residenciales, que se transforman en otros espacios, bajo intereses propios, externos a            
las relaciones políticas de turno y la economía de mercado, diferenciándose por            
promover los procesos de investigación a través de la socialización de proyectos,            
lanzamientos, charlas y exposiciones. Presentan propuestas alternativas que marcan         
tendencias y fomentan el intercambio de proyectos culturales.  
 
Algunos espacios independientes existentes hoy en día y que son relevantes para la             
plástica contemporánea, son:  
 
Cooperartes. ​Fundada en 1983 por los artistas ​Edgar Negret, Carlos Rojas, Ana            
Mercedes Hoyos, Enrique Grau, Eduardo Ramírez Villamizar, Maripaz Jaramillo,         
Beatriz González, entre otros artistas –de la misma generación– que han dejado huella             
importante en Colombia. Es una organización creada por artistas para artistas. Han            
creado una red de colaboración importante de artistas en un espacio de intercambio,             
dividido en varios talleres y una pequeña sala de exposición, por donde han pasado              
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varios artistas y auto-apoyado el espacio económicamente, logrando mantenerse y          
consolidarse durante todos estos años. 
 
La Agencia. Fundada en 2010 como una oficina de proyectos que promueve la             
investigación y procesos en el arte + educación sobre las prácticas artísticas,            
promoviendo formatos de mediación y programas públicos en colaboración y formas           
alternativas de hacer con otros. Los cinco integrantes, conformado por artistas, son            
directores, productores y participantes sin división ni jerarquías.  
 
MIAMI – Prácticas Contemporáneas. ​Fundado en 2011 por un grupo de ​artistas            
plásticos en búsqueda de un espacio donde desarrollar sus proyectos y hacer            
exposiciones, lanzar libros y discutir proyectos con artistas nacionales e internacionales           
o con involucrados en el mundo del arte contemporáneo. Alquilan talleres donde            
artistas desarrollan sus prácticas artísticas, al mismo tiempo que participan en los            
circuitos y open studios para visibilizar su trabajo con el público.  
Los artistas y curadores de MIAMI se han posicionado dentro de la escena artística              
nacional y han realizado exposiciones en conjunto con el Museo La Tertulia en Cali y               
galerías internacionales.  
 
Salón Comunal. Fundado en 2013 en una antigua casa de Chapinero alto por dos              
artistas amigos que se unieron para convertir lo que era una oficina, en espacios para               
taller de artistas, sala de exposición y un salón de proyectos donde desarrollar nuevas              
propuestas para las artes plásticas, visuales, el teatro y el performance.  
 
Rat Trap. ​Fundado en 2013 por un grupo de artistas, diseñadores y músicos de la               
cultura punk, con la intención de generar una red solidaria a la producción de música               
no corporativa y al arte no institucional. Organizan conciertos y exposiciones con            
precios asequibles al tratarse de obras seriadas.  
 
El Validadero Artístico. ​Fundado en 2013 ​como ​un proyecto pedagógico, alternativo y            
expositivo gracias a una beca de circulación de prácticas artísticas del Instituto Distrital             
de las Artes (IDARTES), en el 2015 montaron formalmente El Validadero Artístico en el              
centro de Bogotá. “Nosotros no validamos los procesos artísticos, tan solo creamos los             
espacios de discusión para su estudio a partir de procesos de experimentación. Al final              
todo termina en una parodia ceremonial de un grado a un título como certificación              
profesional, avalada únicamente por todos los participantes del proyecto como          




El Mentidero. Fundado en 2014 en el apartamento del artista Paulo Licona, el             
mentidero funcionó en un espectacular edificio del centro de Bogotá hasta finales de             
2016 como piñatería, restaurante, galería, residencia a artistas y un espacio común            
para muestras de artistas y estudiantes.  
  
Permanente. Fundado en 2015 con la idea de incentivar la creación de proyectos             
transdisciplinarios y promover iniciativas artísticas emergentes en la escena local.          
Ubicados en San Felipe donde existen varias galerías de arte, talleres de artistas y              
otros espacios para la cultura.  
Más Allá. Fundado en 2015 por un grupo de artistas, se acogieron tangencialmente al              
barrio de San Felipe como un espacio de proyectos donde realizar exposiciones cortas             
de artistas emergentes, sin vinculación a una galería comercial y con la actitud de              
proponer un espacio para la exhibición y participación libre de los artistas. 
 
KB espacio para la cultura. ​Fundado en 2015 como un espacio independiente y punto              
de encuentro de la comunidad artística. Se desarrollan proyectos expositivos de artistas            
nacionales e internacionales, con un enfoque hacia la influencia de la era digital y los               
nuevos medios, con exposiciones comisionadas para el lugar.  
Su modelo sostenible se basa en tres líneas de negocio: sala de exhibición, donde se               
presentan proyectos expositivos, algunas veces comerciales; un bar/café, como un          
espacio de encuentro cultural donde se llevan a cabo proyección de películas, charlas             
con artistas y toques de bandas el cual forma parte importante de la financiación del               
lugar; y el alquiler estudios de artistas y oficinas como espacio de trabajo. 
 
A lo largo de estos años, KB ha trabajado en alianza con el Goethe Institute, abriendo                
las posibilidades curatoriales y expositivas en relación con Alemania; la Embajada de            
España y Empresa de Cooperación Española, en la realización de festivales de cine             
español y apoyo en producción a los artistas españoles que han exhibido en KB; el               
British Council, para el intercambio de redes colaborativas independientes culturales          
entre Leeds y Bogotá, y De Appel Arts Center para el intercambio de archivo y               
presentación de la colección de videoarte.  
Todos estos espacios, de configuración independiente, se desarrollan gracias a la           
relación cercana con los artistas y les permite ser flexibles en decisiones curatoriales,             
formatos expositivos y la independencia en la selección de los proyectos.  
Los espacio independientes deben desarrollar estrategias autónomas de sostenibilidad         
porque al no estar ligados exclusivamente a un carácter comercial, tienden a tener una              
vida corta con respecto a los otros espacios más institucionales o comerciales. Como             
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no es el objetivo central de un espacio independiente la actitud mercantil del arte, el               
dinamismo y las propuestas de los espacios independientes son generalmente las más            
arriesgadas y significativas en la escena artística.  
Es por esto que el trabajo en red y el apoyo de instituciones a los espacios                
independientes resulta interesante. Cada vez más se ha visto un aumento en los             
apoyos del Estado a los proyectos que tengan espacio expositivo y con programación             
continua. Un ejemplo de mutualismo que existe entre el MAMM en Medellín con los              
espacios independientes como Casa Tres Patios, que según Jorge Barco, curador del            
espacio de encuentro sonoro, “​la importancia de estas relaciones entre Museo, por lo             
que representa a la institución con más posibilidades de financiación, y espacio            




3.4  OTROS ESPACIOS 
3.4.1 Vitrinas 
Que la exposición genere una experiencia estética siniestra para el transeúnte, quien            
puede ver la exhibición a través de las paredes de vidrio: las vitrinas como espacio para                
el arte.  
 
Lugar a dudas en Cali ​(img. 6) ​es un espacio de exhibición frente a la calle y para todo                   
el mundo. Este espacio se ha convertido en un hito en su propia arquitectura, a tal                
punto que parte de su programación gira entorno a esto. Invitan a artistas, realizan              
curadurías, proyectos, convocatorias y muestras para que artistas nacionales e          
internacionales realicen proyectos expositivos en este lugar. A partir de la idea de             
Lugar a dudas, José Roca quiso realizar lo mismo en la fachada de FLORA ars+natura,               
(img. 7) ​pensando el espacio público en diálogo directo con el barrio y la gente que lo                 
transita. Como dice Pamela Desjardins, curadora y asistente de dirección: “​es muy            
interesante cuando un vecino del barrio se para a ver lo que se exhibe y además lee el                  
texto. Hay veces que a la gente le gusta, otras veces que ni lo determina. Lo importante                 
es cuando alguien se acerca uno puede decir que el arte ha hecho algo​”.  
FLORA cuenta con el apoyo de benefactores quienes financian tanto honorarios como            
apoyo en la producción a los ganadores de la convocatoria para el Gabinete. Estos              
espacios, más que lugares de exposición, deben pensarse como lugares de           





En Ciudad de México, a diferencia de otras ciudades, no conocí un espacio de vitrina               
como tal. Lo que podría ser un espacio de cara al público es el nuevo proyecto ​Sonora                 
128 ​(img. 8)​, un proyecto organizado por Kurimanzutto y programado por Bree Zucker             
en una valla publicitaria ubicada en la calle Sonora 128, de ahí su nombre. Artistas               
como el colombiano Antonio Caro han exhibido ahí. 
 
Otra vitrina que, desde que la conocí, me pareció sorprendentemente innovadora es el             
proyecto de SOX 36 en Berlín ​(img. 9)​. Ubicado en la calle principal de Kreuzberg               
funciona físicamente como una ventana al arte contemporáneo 24/7. Tienen una           
programación que cambia cada 6-7 semanas y han participado un centenar de artistas             
de diferentes nacionalidades, desde emergentes hasta más consagrados.  
 
Otros espacios destacados son Metrónomo dirigido por Aurora Rosales y Laura           
Codega ubicada en una antigua cerrajeria del Metro de Buenos Aires, o Alimentación             
30 gestionado por la artista Valeria Mácula en una de las calles principales del arte en                
Madrid, que funciona como escaparate de una antigua tienda de alimentación. Según            
palabras de la artista: “​Alimentación 30 fue pensado como una experiencia que intenta             
desmantelar el proceso clásico de recepción. Dejar la obra sola, desnaturalizada, fuera            
de la galería. Lejos de ser una acción dirigida y premeditada, el espectador             
desprevenido se encuentra con la obra de un modo espontáneo y casual. Es un              
espacio accidental. Un modo de vincularnos con la ciudad y experimentarla más            
activamente​”. 
 
3.4.2  Espacios patrimoniales y espacio público 
Los lugares patrimoniales han permitido que exposiciones de arte contemporáneo se           
realicen en monumentos y hospitales, como ha sucedido con los nominados al Premio             
Luis Caballero, por ejemplo. “El monumento a los Héroes, una obra de origen fascista              
proveniente de la Italia de Mussolini y de los delirios de Laureano Gómez ”, se han               11
llevado a cabo exposiciones como la de Mario Opazo ​(img. 10)​, una instalación plástica              
multimedial donde predominaba lo escultórico y sonoro, invitaba a salir del espacio            
cotidiano de exposición a un recinto emblemático de la ciudad, a través de una              
experiencia instalativa para que el público recorriera el monumento, rastreando las           
pistas de un piano que lo llevaba hasta los rincones más íntimos del espacio. También               
es el caso de la instalación de José Alejandro Restrepo “La maqueta del Dante” ​(img.               
11)​, que se exhibió durante el Festival Iberoamericano de Teatro con una afluencia de              
aproximadamente 700 personas diarias por dos semanas, algo nunca antes visto en un             
evento de arte contemporáneo. Era una propuesta que, además de las complejidades            
11Información recuperada de: http://esferapublica.org/nfblog/66777/ 
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en producción, tenía un factor de sorpresa al recorrer una exposición entre lo             
fantasmagórico del espacio y la relación con el infierno, purgatorio y cielo.  
 
En México es interesante como muchos artistas han transgredido la noción tradicional            
del espacio museístico con el fin de activar la ciudad. Tal es el caso de la famosa                 
fotografía de Francis Alÿs —artista belga radicado en México— ​Paradoja de la praxis             
(1997), en la que un hombre empuja un gran bloque de hielo por las calles del centro                 
histórico. Aquí no se trata de la intervención del espacio patrimonial, sino de la relación               
de la obra con la ciudad y cómo ésta funciona como un espacio expositivo.  
 
Durante la primera década del siglo XXI se pueden ver una gran cantidad de artistas               
mexicanos, o radicados en México, con una reiterada actitud de subversión y            
provocación hacia los recintos expositivos, así como un interés y aprovechamiento de            
los espacios públicos. Utilizan la ciudad como lugar de exhibición y generan cambios             
en la mirada del arte contemporáneo al espectador y la obra. Este es el resultado de                
una mayor libertad y apertura a la comprensión del arte contemporáneo como una zona              
de intercambios y experiencias: ​“No sería exagerado decir que lo especial del inicio del              
siglo XXI en México fue la sensación de una aldea boyante: la experiencia donde la               
masa crítica de artistas, agentes e iniciativas tanto independientes como institucionales           
se agalopaban bajo el estado de gracia de no sospechar, todavía, que habrían de              
convertirse en una forma de cultura establecida que requería operar frente a un público              
en general​” . 12
 
Esa delicada línea entre espacio público, propiedad privada y cuerpo ya no es una              
intimidad infranqueable. Un ejemplo es la obra de Héctor Zamora ​(img. 12-13)​, que se              
apropia de la fachada exterior del Museo Carrillo Gil, donde construye una vivienda             
temporal hecha de materiales de construcción de invasiones proletarias e invita a sus             
colegas en la condición ambivalente de lo público y lo privado. El mismo artista que               
realizó en 2009 la instalación “Delirio atópico” en Bogotá ​(img. 14)​. Para esta obra el               
artista realizó una instalación en las fachadas de dos edificios, uno ubicado en la              
Jiménez con Quinta y otro en San Victorino; intervino los edificios con plantaciones de              
plátanos verdes que con el paso de los días iban cambiando de verde a amarillo, de                
amarillo a negro como en estado de descomposición. Una intervención pública, política            
y social para los testigos locales que observaron durante 20 días la instalación de esta               
obra.  
 
12 Cuauhtémoc Medina, ​Exterior interiorizado. Sin límites. Arte contemporáneo en la Ciudad de México 
2000-2010.​ Editado por Edgar Alejandro Hernández e Inbal Miller Gurfinkel. Pág 18.  
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En México la cantidad de artistas que han hecho acciones en espacio público y su               
relación con espacios patrimoniales es inmensa. Valdría la pena una investigación           
únicamente de este tema para analizar la importancia que tiene en el arte             
contemporáneo de disociar las exhibiciones con el espacio museístico y abrir           
posibilidades al espacio urbano, al espacio público, y las relaciones que se crean entre              
los espectadores y la obra de arte.  
 
3.4.3  Residencias 
FLORA ars+natura es un ejemplo muy interesante de residencia en Colombia. Iniciaron            
con la residencia ​Verano Permanente​, ubicada en Honda, Tolima, con el objetivo de             
convocar artistas a que realizaran investigaciones pensadas de antemano en relación           
con el contexto que brinda la ciudad, como un lugar icónico para la historia de               
Colombia. A lo largo de estos años pasaron varios artistas por esta residencia dando              
como resultado exposiciones como LARA e investigaciones particulares, y trabajo con           
la comunidad, entre otras. 
 
A partir de 2017 la residencia en Honda se va a plantear como talleres cortos donde                
grupos de artistas vayan a desarrollar proyectos con la comunidad, en parte porque la              
Escuela Flora demanda mucho más tiempo, las condiciones climáticas de Honda no            
permiten residencias de larga duración y conlleva a tener un equipo de recursos             
humanos en Honda cuando es necesario en Bogotá.  
 
La iniciativa de Escuela Flora pasó de ser una residencia de larga duración para dos               
artistas anuales (los ganadores de Artecámara y una beca anual) a tener 14             
residencias de artistas de diferentes nacionalidades por período continuo de 10 meses.            
Escuela Flora le apuesta a fortalecer el campo del arte contemporáneo a través una              
programación académica con destacados artistas, curadores, investigadores y        
conocedores locales que tengan un enfoque sobre el arte y la naturaleza. Sobre este              
eje central se llevan a cabo los procesos investigativos como elementos que aparecen             
en procesos sociales y políticos en nuestros país. Aunque es el eje de la Escuela Flora,                
no excluye investigaciones propias de los artistas y aproximaciones a la historia en             
nuestro contexto.  
 
La residencia ofrece varios escenarios de diálogo como el seminario de lectura, clínica             
de proyectos, círculo de la palabra, intercambios de experiencias, ​open studios y            
veladas culturales. Cada uno de esos espacios se construye de manera participativa,            





Como retribución, el artista debe entregar una obra a FLORA ars+natura y al             
benefactor una obra en donación. Esta donación no entra a formar una colección para              
FLORA, sino como apoyo financiero para la subasta que realizan con el fin de recaudar               
fondos. Gran parte del dinero se invirtió para la construcción del nuevo edificio FLORA              
y el mantenimiento de sus actividades. FLORA participa además en los apoyos de             
concertación del Ministerio de Cultura, logrando de esta manera que el proyecto de             
residencia sea interesante transversalmente a los artistas, a FLORA ars+natura, a los            
profesores y a los donantes.  
 
En Ciudad de México una residencia muy interesante es el SOMA Summer, un             
programa de ocho semanas para artistas, curadores, historiadores del arte y críticos.            
La intención es introducir a los participantes a la escena del arte a través de visitas a                 
museos, inauguraciones y estudios de los artistas. Se llevan a cabo charlas, espacios             
para la discusión y talleres creativos por medio de seminarios dirigidos por artistas y              
curadores importantes en la escena del arte internacional. El SOMA Summer es un             
espacio para la reflexión y las reconsideraciones alrededor de un tema conceptual.            
Para el 2016 el planteamiento curatorial fue “Archive Fever” o “fiebre del archivo​” como              
punto de partida para explorar la tensión del pasado frente al deseo de compartirlo              
todo.  
 
3.4.4  Colecciones privadas 
El coleccionismo en Colombia no ha sido nunca una tendencia cultural, sino más bien              
un “pasatiempo” de unos pocos. No existen colecciones privadas abiertas al público y             
las más representativas abre sus puertas únicamente al público VIP de ArtBo durante             
la fecha de la feria. No obstante, como análisis del espacio en el arte, es interesante                
incluir las colecciones privadas como espacios porque representan una intención de           
preservar obras de arte y comunicar al público el material de la colección como un               
acervo nacional.  
 
La colección Jumex en México o la Boros Collection en Berlín son dos colecciones              
privadas con acceso público que valen la pena visitar.  
 
La Colección Jumex es el acervo artístico de la Fundación Jumex. Su objetivo es              
coleccionar y preservar obras relevantes y representativas del arte producido después           
de 1950. Con los años, se ha convertido en una de las colecciones de arte               
contemporáneo internacional más importantes de América Latina, con obras de artistas           
como Damien Hirst, Andy Warhol, Gabriel Orozco, Cy Twombly, Jeff Koons, Andreas            
Gursky, Darren Almond, Tacita Dean, Olafur Eliasson, Martin Kippenberger, Bruce          
Nauman y Francis Alÿs. Desde el 2013 ha puesto las obras a disposición del público en                
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el Museo Jumex y un importante programa de préstamos a instituciones alrededor del             
mundo. Antes de la construcción del museo, la Colección Jumex exhibía su colección             
en la fábrica del Grupo Jumex buscando desde siempre activar el arte contemporáneo             
a través de programas que visibilicen al público la colección.  13
 
La Boros Collection es una colección privada de arte contemporáneo con obras de             
artistas internacionales, principalmente artistas que viven o han vivido en Berlín, y            
comprende una colección desde 1990 hasta hoy. Desde la apertura al público en 2008              
se han realizado diferentes exposiciones temporales, cambia cada dos años,          
mostrando facetas de la colección en un búnker de la Segunda Guerra Mundial situado              
en el corazón de Berlín (Mitte). Cuenta con más de 3000 metros cuadrados de espacio               
de exhibición y de obras de artistas como Ai Weiwei, Awst & Walther, Dirk Bell, Cosima                
von Bonin, Marieta Chirulescu, Thea Djordjadze, Olafur Eliasson, Alicja Kwade, Klara           
Lidén, Florian Meisenberg, Roman Ondák, Stephen G. Rhodes, Thomas Ruff, Michael           
Sailstorfer, Tomás Saraceno, Thomas Scheibitz, Wolfgang Tillmans, Rirkrit Tiravanija,         
Danh Vo, Cerith Wyn Evans y Thomas Zipp. 
 
Es importante analizar estos espacios cuando permiten nuevas posibilidades         
espaciales en el arte contemporáneo, la relación entre lo privado con la necesidad de              
hacerlo accesible al público, y el vínculo que tienen la mayoría de las colecciones              
privadas con espacios patrimoniales como una concepción contemporánea del pasado          
y presente, del espacio y su uso. Estas colecciones privadas funcionan de manera             
similar a los espacios museales, con la diferencia de la autonomía de sus proyectos y               
la vinculación de la investigación como sector importante en el arte contemporáneo            
hacia los programas educativos y de mediación en relación con las obras y el espacio. 
 
 
4. Los eventos de arte 
Los eventos del arte contemporáneo representan exposiciones mediadas por         
condiciones como temporalidad específica, participación de artistas y curadores         
internacionales, espacios de encuentro entre los agentes de las artes, alianzas con            
instituciones, consecución de fondos, relación con los espacios públicos y privados.           
Estos eventos representan un momento donde gran número de curadores, artistas,           
galeristas, coleccionistas y público en general se reúne. Los retos de estos espacios             
están en la producción de obras sitio, la gestión de financiación y adecuación de              
espacios alternativos. La participación de productores para la realización de          
13Información recuperada de: https://www.fundacionjumex.org/es 
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museografías, montajes - desmontajes. El departamento de mediación, los servicios          
generales y taquilla. 
 
En Colombia hay varios eventos artísticos y culturales en varias partes del país. Sin              
embargo los que representan mayor presupuesto y han tenido resonancia en los            
últimos años son el Salón Nacional de Artistas, la Bienal Internacional de Cartagena de              
Indias y la Feria de Arte ArtBO (y las ferias paralelas). Es importante identificar cada               
una de las fortalezas de estos eventos para pensar en las estrategias para un evento               
en Bogotá que no esté mediado por el mercado, sino por la relación, cooperación y               
alianza con instituciones. 
 
 
4.1 Grandes exposiciones 
 
Las bienales son encuentros internacionales de arte inventados en el siglo diecinueva,            
bajo la noción de que cada dos años se convoque a lo “mejor” en el mundo del arte. La                   
organización de una bienal se convierte de interés internacional por la relación entre             
artistas y curadores, y el método más eficaz para la promoción y posicionamiento.             
Satisfacen un sistema de patrocinio turístico-cultural, por eso el fenómeno de           
bienalización en muchas ciudades y localidades. La relación que tiene con el contexto             
adquiere importancia y sugiere la apertura a debates teóricos entre curadores, artistas            
y público en general. 
 
En Colombia el Salón Nacional de Artistas sería lo semejante a una bienal. Con una               
periodicidad cada dos años, el SNA ha sido el evento más antiguo del arte en               
Colombia. Creado en 1940 bajo el gobierno de Eduardo Santo y Jorge Eliécer Gaitán              
como Ministro de Cultura, su intención consistía en ser un espacio donde el público              
pudiera “decidir, en última instancia, si hay o no un arte propio”; y ser un centro de                 
formación donde los artistas se capacitarán para “juzgar y estimar, con meridiana            
imparcialidad y sin prejuicio de escuela o de tendencia, el arte de los demás”.  14
 
A lo largo de su historia ha debido desarrollar renovaciones conceptuales y espaciales.             
El evento inició en Bogotá en espacios como la Biblioteca Nacional, luego se mudó al               
Museo Nacional y pasó a realizarse en Corferias antes de empezar su recorrido por              
diferentes ciudades de Colombia. 
 
14 Información recuperada de: http://43sna.com/sobre-el-salon/ 
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Fue importante que paralelo al Salón Nacional se consolidaran galerías comerciales           
como la Bucholz, El Callejón y la Galería Centrales de Art, y la aparición de personajes                
influyentes para la plástica colombiana como la crítica Marta Traba, Walter Engel,            
Casimiro Eiger, o las publicaciones dedicadas al arte como ​Prisma ​(1957) y ​Plástica             
(1956/ 1960). 
 
En los años 70 con la necesidad de crear un evento que identificara a los artistas de                 
todo el país y descentralizarlo, se creó el Salón Regional de Artistas, que se intercala               
con el Salón Nacional, y permitiría identificar a los artistas de las regiones y servir a los                 
curadores para la preselección del siguiente Salón Nacional.  
 
Entre los años 80 y 85 se canceló el Salón y se replanteó la idea de descentralizar el                  
evento y empezar a recorrer el país. El primer evento fuera de Bogotá se realizó en                
1987 en Medellín en el aeropuerto Olaya Herrera y en 1989, para conmemorar los 50               
años, en Cartagena. Sin embargo en los años 90 el Salón Nacional vuelve a Bogotá y                
se realiza en Corferias desde 1990 a 2004. A lo largo de estos años ha sido testigo de                  
una importante generación de artistas como Nadín Ospina, María Teresa Hincapié, Luis            
Fernando Roldán, Wilson Díaz, María Fernanda Cardoso, Rodrigo Facundo, Juan          
Fernando Herrán, José Alejandro Restrepo y José Horacio Martínez.  
 
Con la entrada del siglo XX dejó de ser una selección de artistas a ser un evento                 
organizado bajo un eje conceptual con un comité curatorial. Se creó el Proyecto             
Pentágono, el cual aportó a la plástica en Colombia la ​investigación, consolidación de             
las exposiciones, producción y circulación para la concepción y realización de           15
exposiciones a cargo de curadores ​e investigadores que profesionalizaron la escena. 
 
Para la versión 40, en el año 2004, la investigación curatorial se extendió a las regiones                
Centro, Oriente, Sur, Pacífico, Orinoquía, Caribe y Centro Occidente para proponer 14            
exposiciones en 17 capitales departamentales antes de llegar a Bogotá.  
 
El 41 Salón Nacional ​¡Urgente! ​se llevó a cabo en Cali, ​con una curaduría de Victoria                
Noorthoorn, Oscar Muñoz, Bernardo Ortiz, José Horacio Martínez y Wilson Díaz. Se            
nutrió de los 12 salones regionales realizados el año anterior y contó con la              
participación de invitados nacionales e internacionales. Empezó a ampliarse la noción           
del arte contemporáneo con ​performances y alianzas con colectivos independientes,          
programas pedagógicos-artísticos, conciertos, conferencias, mesas redondas,      
15 Información recuperada de: http://www.mincultura.gov.co/SiteAssets/Artes/arte%20contemporaneo.pdf 
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proyecciones y a adquirir un desarrollo importante de la escena artística en las             
ciudades donde se realizó. 
 
El 42 Salón Nacional, ​Independientemente​, se llevó a cabo en el Caribe donde se              
dieron encuentros y talleres con la región Caribe, Santa Marta, Barranquilla y            
Cartagena. 
 
Con el 43 Salón (inter) Nacional de Artistas se realizó en Medellín, con la apertura a la                 
escena internacional, bajo el título ​SABER DESCONOCER​, donde se llevaron a cabo            
exposiciones que entraron en diálogo con la ciudad, abrieron el interés por las             
actividades pedagógicas, diálogos, encuentros y redes entre la producción artística          
local, nacional e internacional. 
 
Este año se llevó a cabo el 44 Salón Nacional, AÚN​, en Pereira, una ciudad intermedia                
donde se hicieron visibles otras formas del arte y se rompieron las estructuras             
tradicionales de enseñar y percibir el arte contemporáneo. La inclusión de lugares            
donde habitualmente no sucede nada con el arte y la astucia de los curadores de               
seleccionar obras a partir del diálogo con el mismo espacio fueron algunas de las              
características especiales de este evento para la ciudad. La realización además de            
actividades en el espacio público y programas pedagógicos que esperan dar una nueva             
dirección del arte a la ciudad.  
 
Otros eventos como la Bienal de Arte de Cartagena que se realizó por primera, y única                
vez, al parecer, en 2014 fue un evento muy importante para la ciudad por la cantidad                
de actividades que surgieron paralelas a las exposiciones e instalaciones de los            
artistas. Fue financiada con el apoyo de las organizaciones privadas Ardila Lulle y             
Jaime en Cartagena de Indias. La importancia que tuvo y lo que le ofreció al país fue                 
una propuesta artística, curatorial y de ciudad importante con grandes retos de            
producción, mediación y programas paralelos con la comunidad cartagenera.  
 
La Bienal realizó una tarea ardua de conseguir a través de préstamos, espacios que              
abrieron por primera vez las puertas al arte contemporáneo en su gran mayoría. Se              
comisionaron varias obras que representaban una experiencia enriquecedora, tanto por          
la obra plástica como por el contraste de las obras con la arquitectura colonial de               
Cartagena de Indias y lo que representa históricamente.  
 
Esta representación histórica combinada con arte contemporáneo recuerda mucho a la           
Dokumenta de Kassel en Alemania. Una ciudad bombardeada durante la Segunda           
Guerra Mundial y que alberga cada cinco años uno de los eventos artísticos más              
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importantes a nivel mundial. La importancia de este importante evento artístico que            
continúa visibilizando las consecuencias de la guerra, será escenario en 2017 de la             
situación política y económica sobre el tema de las migraciones en Europa y de Medio               
Oriente.  
 
En Bogotá hubo una Bienal que se llevó a cabo durante ocho ediciones (desde 1988) y                
que fue organizada por el MAMBO, seguramente como una necesidad de difundir la             
creación artística de los artistas locales y posiblemente como consecuencia de la            
suspensión del Salón Nacional entre los años 80 y 85. Sin embargo, en el imaginario               
colectivo de los bogotanos esta bienal es casi inexistente, tal vez por los límites del               
espacio físico institucional impuestos por el MAMBO.  
 
Valdría la pena repensar una Bienal para Bogotá por el momento importante que vive la               
escena del arte en la ciudad, y por la necesidad de tener un evento de este tipo que no                   
esté ligado al mercado del arte, como sucede con el único gran evento que hay en la                 
capital, ArtBo.  
 
En México, por ejemplo, la Bienal FEMSA fue creada con el propósito de reconocer,              
fortalecer, estimular y difundir la creación artística en México . A lo largo de los años,               16
desde su creación en 1992, ha ido ganando reconocimiento y prestigio internacional. A             
la Bienal se presentan artistas nacionales y extranjeros que hayan vivido más de dos              
años en el país, y a lo largo de las doce ediciones ha contado con la participación de                  
más de 28.000 obras en espacios como el Museo de Monterrey, ​Museo de Arte              
Contemporáneo de Monterrey (MARCO), el Centro de las Artes y el Antiguo Colegio de              
San Ildefonso, y en otras ciudades como Chihuahua, Ciudad de México, Guadalajara,            
Hermosillo, León, Puebla y Tijuana. 
 
Desde la VII Bienal FEMSA se creó el fondo de Adquisiciones de Obras Seleccionadas              
donde se han integrado más de 100 obras a la colección. Además de la Bienal, el                
programa ofrece una plataforma curatorial, espacio para residencias de artistas          
nacionales e internacionales, programas públicos con la participación de teóricos,          
curadores y artistas. 
 
Lo que es interesante es el valor que le dan las instituciones, como los museos, y                
eventos, como las bienales, a los artistas mexicanos y a quienes han vivido en el país.                
Una forma de fortalecer la producción nacional que vale la pena analizar para el              
16 Información recuperada de: http://www.bienalfemsa.com/sobre-la-bienal/que-es-la-bienal-femsa/ 
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momento que vive Colombia, donde cada vez más artistas internacionales vienen a            
vivir.  
 
4.2 Ferias de arte  
“​El inicio tuvo una apuesta centrada en estructurar un mercado que les permitiera a los               
artistas subsistir desde su propia actividad. Con el paso del tiempo, esa labor se ha               
extendido paulatinamente hacia el apoyo de la actividad desarrollada por los distintos            
actores sociales que integran el campo del arte”. Jaime Cerón  17
 
Casi todas las capitales tienen hoy en día una feria de arte, lo que hace que su                 
programación cultural gire en torno a las artes. En Bogotá, octubre se ha consolidado              
como el mes de las artes porque se lleva a cabo ArtBo, la feria de arte más importante                  
del país que cumplió este año su onceava edición, además de otras ferias que han               
surgido como iniciativas paralelas y alternativas como Feria Odeón (6ta edición), Feria            
del Millón (4ta edición) o Barcú (3a edición), además de innumerables actividades            
como inauguraciones, fiestas, lanzamientos, encuentros, visitas a colecciones privadas,         
entre muchas otras. En Ciudad de México febrero es el mes del arte con la presencia                
de ZONA MACO (14va edición) como la feria principal y ferias alternativas como             
Material Art Fair (4ta edición).  
 
Lo interesante que ha venido ocurriendo con ArtBo son las dinámicas artísticas            
contemporáneas en favor a fortalecer la relación entre profesionales del sector, e            
impulsar propuestas experimentales y pedagógicas dirigidas al público en general y a la             
circulación de artistas jóvenes. Estas dinámicas contemporáneas son el reflejo de una            
transversalidad por la que pasa el arte contemporáneo en este momento. Pensar que             
una feria comercial incluya otro tipo de propuestas que haga comunidad es muy             
interesante como democratización del arte, pues esto vincula a más profesionales del            
sector para que exista un verdadero movimiento en torno a las artes y la ciudad. 
 
Espacios independientes, colectivos, espacio de publicaciones, curadores nacionales e         
internacionales, artistas consagrados, jóvenes e intermedios, galerías, coleccionistas,        
museos e instituciones se reúnen en el mes del arte a compartir intereses alrededor del               
arte contemporáneo. Hemos sido testigos del cambio que ha tenido este evento de             
arte en los últimos años, que lo hace más incluyente al mismo tiempo que aprovecha               
del reconocimiento internacional por el que atraviesa el arte en Colombia hoy en día.              
Se trata de prácticas artísticas más robustas y posibilidades de intercambio entre            




instituciones, galerías y proyectos que abren las puertas no sólo a un mercado, sino a               
una profesionalización del sector.  
 
Este año ArtBo, en su onceava edición, ofreció un programa con varias actividades             
para los diferentes públicos que trascendía de lo exclusivamente comercial. Se           
mezclaron espacios con la experiencia de “ir al museo” a la de ir a una feria; la                 
posibilidad de ver en Artecámara propuestas de artistas emergentes; charlas para           
reflexionar sobre lo que sucede con el arte hoy en día con importantes ponentes y               
curadores internacionales, lanzamientos de libros, conversaciones con coleccionistas;        
espacio a instalaciones de gran formato dentro de la feria; y un espacio dentro de la                
feria para que los curadores Pablo León de la Barra y Ericka Flórez, presentaran el               
programa de ​Referentes, un acervo histórico con pintores latinoamericanos entre los           
años 50 y 70. Como ellos mismos lo clasificaron: ​“una gran exhibición que reunía,              
exhaustivamente, el peor arte de los últimos tiempos” ​y que, de hecho, fue una gran               18
muestra.  
 
5. ​Internet, archivo y centro de documentación 
5.1 Internet 
Hoy en día mantenemos un diálogo con el mundo fundamentalmente a través de             
internet. Si queremos preguntarle algo a la red actuamos como usuarios de internet. Si              
contestamos preguntas o subimos información, actuamos como proveedores de         
contenidos. En las últimas décadas, internet se volvió un lugar central para la             
producción y distribución de material digital, como para la escritura y las diferentes             
prácticas artísticas.  
 
Esto por un lado ha implicado para los artistas y curadores un proceso más              
democrático, ya que internet es un lugar abierto y no selectivo de lo que se comparte                
—a diferencia de lo que representaba para un artista o curador formar parte de una               
colección o muestra en un museo o galerías de arte. Sin embargo, internet abrió una               
posibilidad en las artes por ser un lugar que no necesita de legitimación. De hecho, es                
tal la importancia que tiene hoy en día que todos los agentes de las artes cuentan con                 
una página web actualizada para que los contenidos estén al alcance de quien los              
necesite. Los museos, por ejemplo, exhiben sus colecciones en la red, lo que             
anteriormente quedaba guardado en sus depósitos. O las páginas web de los artistas             
donde se puede encontrar imágenes de sus obras y el listado de exposiciones, al              
alcance de los interesados. Esto ha permitido que la información sea accesible a todo              
el mundo y que al mismo tiempo haya un archivo de la información.  





Ahora bien, ese espacio digital que ha creado internet conduce a la ​desficcionalización,             
como lo describe Boris Groys: “Al sentarse en un teatro, se supone que el espectador o                
espectadora alcanza un estado de olvido de sí- olvida todo sobre el espacio en el que                
se encuentra” . Ahí radica la verdadera diferencia de ver arte a través de una pantalla               19
o de experimentar arte en un museo. La diferencia entre el objeto de arte real y el                 
objeto de arte convertido en una imagen. De todas formas, internet sigue siendo una              
plataforma muy usada y cada vez más importante porque favorece la circulación de             
contenidos. 
 
¿Podrá internet suplantar al espacio del museo? 
Percibimos la producción artística como un proceso real y la obra artística como una              
cosa real. Cuando nos enfrentamos a una obra de arte a través de internet, sea un                
computador, iPad o iPhone, lo que estamos viendo es diseño y no la producción física               
de ese objeto de arte. A diferencia de la documentación de arte que hace referencia a                
una exhibición, una instalación o proyecto que tuvo un lugar real, en el mundo real. De                
esta forma, podría decirse que fue internet el que dio surgimiento a la documentación              
como medio y lo que legitimó su lugar a la documentación artística. 
 
La importancia que adquieren las publicaciones cobran valor con en el tiempo. Internet             
como plataforma digital corre el riesgo que los archivos desaparezcan. El libro como             
memoria física adquiere cada vez más un papel importante. ​“La documentación de arte              
es el paso siguiente a una actitud más crítica” dice Claire Bishop . 20
 
5.2 Publicaciones 
El libro de arte en sí mismo es un objeto artístico. La composición, el diseño, la                
impresión, los materiales y la edición son procesos que requieren de reflexión y que              
ofrecen una mirada particular de quien los edita y publica. 
 
El libro de arte simboliza la nostalgia, lo que pasó como un acto performativo de un                
artista que queda sólo representado en el papel. Con la entrada de los ​performances y               
las acciones desde los años setenta hasta hoy en día, la documentación del arte              
contemporáneo se convirtió en una necesidad. Cuando uno pensaba que la edición de             
libros con la aparición de internet iba a desaparecer, nuevas editoriales y publicaciones             
de artistas empezaron a surgir. Gran parte de estos espacios de publicación nacen de              
19 Boris Groys. Volverse público: las transformaciones del arte en el ágora contemporánea. 1a ed. - Ciudad 




la intención de los mismos espacios en documentar lo que sucede con la escena del               
arte. Forma actitudes críticas, narrativas y editoriales sobre la producción de arte. 
 
En Colombia hay varias publicaciones y editoriales enfocadas en las artes plásticas.            
Desde intenciones privadas como los libros que realizan Seguros Bolívar o Davivienda            
con curadores como José Roca como editor en jefe, o revistas como ​ERRATA             
gestionada por la institución Gilberto Alzate Avendaño, la ​Revista FLORA ars+natura,           
periódico Arteria, ​dirigido por Nelly Peñaranda, o editoriales independientes como La           
Oficina del Doctor de la galería Casas Riegner, La Silueta editores o tiendas para              
publicaciones independientes nacionales y extranjeras como NADA.  
 
Estas publicaciones representan un espacio en el arte contemporáneo como un lugar            
para la circulación, documentación, espacios para textos descriptivos y críticos de las            
exposiciones. ¿Qué tan críticos son los textos de las exposiciones? Fomentar la crítica             
resulta una herramienta valiosa como espacio de opinión.  
  
Publicaciones como la ​Revista FLORA que surge como un espacio que pone a circular              
investigaciones y textos inéditos en relación a su programa expositivo y a las             
reflexiones sobre temas establecidos. Para el 2016 la cronotopía como idea del tiempo             
fue la temática. Esta publicación anual busca abrir posibilidades al desarrollo de            
discursos en torno al arte, y la escritura de textos e investigaciones para artistas,              
curadores, filósofos y enfoque multidisciplinario a áreas de la ciencia y la naturaleza.  
 
Como todos los proyectos de FLORA se hacen bajo la formalidad de convocatoria,             
donde los editores José Roca y Pamela Desjardins seleccionan, junto con un editor             
invitado de acuerdo al un índice tentativo de publicación. La financiación la hacen a              
través de la convocatoria de concertación del Ministerio de Cultura y pautas            
publicitarias (80 - 20 respectivamente). La distribución la realizan a bibliotecas           
distritales, espacios de arte nacionales y universidades que tienen carrera de Arte. 
 
El periódico ​Arteria nace en 2005 bajo la dirección de Nelly Peñaranda, con la intención               
de mostrar lo que pasa en el arte y aportar contenido crítico a la escena artística                
nacional, no a la vida social que gira en torno al arte, como sucedía antes. Con un                 
formato sencillo, de fácil comunicación y gratuito, el periódico tuvo la intención de             
acercar al público y facilitar estrategias para una comprensión del contexto artístico            
contemporáneo. Se buscaron grandes apoyos con instituciones del país para que se            
informara lo que estaba pasando en otros espacios del país, y a lo largo de los años ha                  
abierto la posibilidad al desarrollo del periodismo cultural a escritores multidisciplinares           
de arte, filosofía, diseño, arquitectura, etc. La importancia del periódico ​Arteria ​en el             
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país reside en la posibilidad de romper los mitos alrededor del arte como una escena               
excluyente, a una comunicación más positiva que amplía posibilidades de          
entendimiento al público.  
 
El periódico Arteria ha visto una importante evolución en las artes en el país. Casi               
paralelo a la creación de la feria de arte contemporáneo ArtBo que dinamizó el sector,               
el surgimiento de los salones regionales, el premio Luis Caballero, la apertura del             
Museo de Arte de la Universidad Nacional de Colombia con la intención de proponer              
obras comisionadas para su espacio, la generación de espacios independientes, la           
ampliación en 2004 de la colección del Banco de la República, entre todo lo que ha                
sucedido con la escena del arte desde 2005, ha hecho que las prácticas visuales              
experimenten una profesionalización del sector.  
 
Tal es el fenómeno de las editoriales independientes creadas en su gran mayoría por              
nuevos autores y artistas que encuentran un nuevo espacio para publicar material con             
contenidos que dinamizan el sector con ofertas de libros de artistas, publicaciones con             
textos curatoriales, catálogos de exposiciones, entre otros. 
 
Podrían compararse las editoriales independientes como ALIAS en Ciudad de México o            
Tangrama en Bogotá. La primera es un proyecto editorial de referencias valiosas para             
el arte contemporáneo que no han sido traducidas, impresas o difundidas en el habla              
hispana. Damián Ortega, artista y director de ALIAS, inició con la intención de ampliar              
las publicaciones de arte contemporáneo a importantes nombres de artistas          
internacionales y mexicanos. Tangrama, por su parte, dirigida por el artista Nicolás            
Consuegra, Margarita García y Mónica Páez nace como editorial para la creación de             
libros, catálogos de arte en el país.  
 
La importancia que han ido ganando las editoriales independientes se distinguen por la             
selección de los títulos, la calidad y formatos de impresión que por su aspecto, diseño,               
contenido y aspecto buscan una relación del libro como objeto de arte. 
Y como objeto de arte, el objeto por excelencia que acompaña una exposición: el              
catálogo. Una forma de conmemorar la importancia de una exposición, directamente           
proporcional con la encuadernación, tamaño, cantidad de hojas, calidad de impresión.           
El catálogo representa para la galería cierto poder económico, y para el artista una              
posibilidad perpetua (hasta que se acaben) de la exposición. El catálogo de una             
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exposición debería contar con textos y ensayos de curadores y críticos para que             
prometa interés cultural, más que reivindicación a la obra comercial.  
 
5.3 El archivo  
Los años ochenta y noventa cambiaron el paradigma del arte, pues se empezaron a              
gestar formas de producción y exhibición más independientes. Tanto los museos como            
los archivos empezaron a tener problemáticas muy similares como el uso y acceso de              
espacio físico y el sentimiento de institucionalidad congelado en el tiempo. Sin            
embargo, en los últimos años el uso del archivo ha servido como fuente de              
conocimiento y como fuente de producción por artistas. Para el filósofo francés Jaques             
Derrida: “el archivo no representa una cuestión del pasado pero una posibilidad de             
futuro ”. El poder y la política que tiene el archivo, describe la tensión perpetua entre el                21
querer asegurar documentos que inscriben el pasado y el deseo de compartirlos.  
 
Esta tendencia de acceder a los archivos como fuente de producción de los artistas              
nace de la necesidad de activar el potencial crítico de un pasado histórico frente al               
presente contemporáneo. Estas posibilidades que brinda el arte hoy en día de hablar             
sobre situaciones culturales, sociales, políticas y geográficas, evitando los órdenes          
hegemónicos de la historia a través de metodologías y estrategias que permitan            
dinamizar al archivo como un documento performativo, investigativo o expositivo. La           
diferencia del uso del archivo para la producción artística, o la producción de un archivo               
como práctica artística. ​El archivo es también un espacio que sirve para dinamizar             
actitudes contemporáneas y la posibilidad de hacerlo accesible al público con la            
intención de reflexionar sobre la memoria social, cultural y política, y pensar cómo las              
prácticas de archivo pueden hacer accesible la memoria en el presente. 
 
El archivo, por un lado, ha constituido una fuente de conocimiento y de producción para               
los artistas y, por otro lado, ha constituido una necesidad de catalogación y             
digitalización de los museos e instituciones. Esto ha abierto la posibilidad de tener             
acceso a los archivos a través de plataformas digitales de acceso ​online. En este              
sentido, el archivo adquiere la dimensión omnipresente e inmaterial del imaginario           
colectivo, que otorga al usuario una actitud de apropiación distinta como uso            
documental. No obstante, funciona como dinamizador de un material histórico con una            
posibilidad de activar el potencial crítico en relación al presente.  
 
21 ​ Boris Groys. Volverse público: las transformaciones del arte en el ágora contemporánea. 1a ed. - Ciudad 





5.4 Centros de documentación 
En el arte contemporáneo la investigación es parte del proceso del artista, de los              
curadores y los estudiantes. Muchos espacios se han preocupado por hacer centros de             
documentación a través de donaciones o intercambio de publicaciones con museos,           
bienales o instituciones culturales. Estos espacios cuentan con un acervo del arte            
nacional e internacional que enriquece el fondo documental para la investigación.           
Algunos museos y colecciones contemplan política de adquisiciones de acervo          
documental, biográfico y digital, entre digitalizar lo físico y hacer físico lo digital.  
 
El centro de documentación de Arkheia en el MUAC es un buen ejemplo de una               
institución que reconoce y visibiliza su acervo documental histórico y lo hace accesible             
al público, a colectivos de artistas y curadores de la institución. Estos últimos son              
quienes proponen exposiciones que reactivan y visibilizan una colección de 26 líneas            
de trabajo de artistas que han tenido una influencia, o influenciado el arte             
contemporáneo mexicano.  
 
En Bogotá el MAC, Museo de Arte Contemporáneo, cuenta con un centro de             
documentación con 1.100 títulos entre libros, revistas, publicaciones propias, catálogos          
y vídeos abierto a investigaciones monográficas e históricas del arte y de su colección. 
  
Otro importante centro de documentación es Lugar a dudas en Cali, un espacio             
independiente sin ánimo de lucro que cuenta con un importante acervo de más de 3000               
libros, ​revistas, publicaciones impresas y digitales, películas, documentales y videos          
enfocados en arte contemporáneo. Funciona a través de donaciones al igual que el             
centro de ​documentación ​de FLORA. Ambos lugares ​abren un espacio para que            
estudiantes e investigadores accedan a estos espacios de manera gratuita. El gran reto             
es mantener el interés para que curadores activen el espacio a biografías e             
investigaciones. Como todo archivo para que haya un control de lo que se recibe y se                
consulta, es necesaria una buena catalogación. 
 
Lugar a dudas tiene en su página web la Fotocopioteca, una colección de textos y               
traducciones recomendados y reseñados por artistas, curadores e investigadores         
invitados. Son publicaciones online de descarga gratuita de con textos de Jeff Wall,             
Gleon Gould, Harald Szeemann, Luis Camnitzer, Alain Badiou, Dan Graham, Jacques           






6. El espacio ideal 
6.1 Planteamiento conceptual 
 
Según el libro ​Arte en flujo del crítico de arte Boris Groys, la palabra utopía ​habla de                 22
un lugar que no está en ninguna topografía “real” y al que se puede llegar sólo con la                  
imaginación. Sin embargo, no es pura fantasía. Es un no-lugar que puede,            
potencialmente, convertirse en un lugar.  
 
De esta forma Boris Groys relaciona la palabra utopía con el término comunismo, como              
algo no real pero que puede llegar a realizarse. Por eso sigue siendo una “idea” o un                 
“proyecto” que tiene potencial de volverse real.  
 
El concepto de realidad presupone ciertas condiciones políticas, sociales, económicas,          
territoriales, mediáticas y técnicas que hacen posible, o no, llevarlo a cabo. Esta             
dependencia de la idea utópica se empieza a desintegrar cuando deja de ser un              
proyecto de la imaginación y pasa a construirse en la realidad. Para Marx, la idea               
comunista significaba “no fijar la mirada en una visión del comunismo futuro sino mirar              
atentamente la escena de la propia imaginación y analizar su dependencia respecto a             
las realidades de esta escena”  23
 
Partiendo de este concepto de ​ideal, utopía ​y realidad​, me tomo la libertad, después de               
haber vez analizado la escena actual del arte, y siendo consciente del momento             
particular que vive Bogotá en términos económicos, políticos y culturales, de proponer            
el espacio ideal para el arte contemporáneo en Bogotá: ​el centro de cultura             
contemporánea. 
 
Un espacio que sea acorde al momento actual que atraviesan las artes plásticas en el               
país: cambio de dirección del MAMBO, colecciones privadas con un acervo histórico y             
contemporáneo importante, escena artística álgida, profesionalización de los artistas,         
curadores y gestores culturales y un momento político, social y económico para el país.  
 
“Una respuesta profesional contemporánea a los distintos retos del museo con el            
objetivo de mantener una institución que desarrolle todas las funciones museísticas           
eficazmente”  24
Si bien el ICOM ha cambiado sus estatutos y la definición de museo en función de los                 
cambios de la sociedad ​como “una institución permanente, sin fines de lucro, al servicio              
22 Boris Groys, ​Arte en flujo. Ensayo sobre la evanescencia del presente​. Caja Negra Editora. 2016. Pág. 91-115 
23 ​ Boris Groys, ​La postdata comunista. ​Cruce Casa Editora. Buenos Aires, 2015. 
24 ​The Manual of Museum Exhibitions, ​Dexter Lord y Lord. 1999 
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de la sociedad y abierta al público, que adquiere, conserva, estudia, expone y difunde              
el patrimonio material e inmaterial de la humanidad y su ambiente con fines de estudio,               
educación y recreo” , el término de ​centro de arte contemporáneo está más            25
vinculado con la realidad de un espacio donde además de exposiciones de arte se              
contemple la realización de otro tipo de actividades de diferentes disciplinas. 
 
El carácter del centro de cultura contemporánea deberá estar encaminado en las            
siguientes funciones: 
 
➔ Entidad autónoma de gestión privada y vocación pública. Como las fundaciones           
privadas sin ánimo de lucro que tienen total autonomía de sus actividades pero             
que cuentan con el apoyo mixto público - privado. 
➔ Espacio para la creación, la investigación, la divulgación y el debate de la cultura              
contemporánea.  
➔ Realización de proyectos centrales de producción propia, comisión de obras de           
sitio específico, trabajo de producción de la mano de los artistas. 
➔ Curadurías lideradas por curadores asociados e independientes. 
➔ Programación de actividades transmediales a través de realización de         
programas interdisciplinarios. 
➔ Programas de residencias.  
➔ Alianzas con museos, galerías de arte y espacios independientes para          
realización de exposiciones más integrales y de mayores retos museográficos. 
➔ La investigación creativa como pilar de las actividades y producción del           
conocimiento.  
➔ Espacio para debates internacionales. 
➔ Una plataforma de acceso a herramientas y de intercambios de saberes para            
apoyar a los artistas y creadores en el desarrollo de proyectos ambiciosos en el              
entorno de las artes y de la creación cultural.  
➔ Laboratorio de conocimiento centrado en actividades y proyectos que integren          
programas de mediación, pedagógicos y educativos.  
➔ Plataforma de archivo y documentación. 
➔ Proyectos de cine club. 
➔ Programa de premios y convocatorias al sector cultural. 
➔ Programación, transversal e integrada, dirigida a todos los públicos y con el fin             
de generar y compartir conocimiento. 
➔ Favorecer una relación dinámica entre las comunidades artísticas y creativas de           
Colombia con el resto del mundo 
25 Información recuperada de: http://icom.museum/la-vision/definicion-del-museo/L/1/ 
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➔ La Bienal como una institución cultural.  
 
 
6.2 Elementos contextuales  
La generación de un nuevo modelo cultural debe ir acompañada de cambios            
institucionales, porque las instituciones son las principales estructuras de invención de           
lo social, de un hacer afirmativo y no limitativo . 26
 
El individuo pasa, de forma natural y no forzada, a jugar un papel activo en la crítica                 
artística, asentada en la creatividad y no en la dependencia laboral a uno horarios fijos               
de trabajo. La vida contemporánea promueve la independencia, flexibilidad y libertad, a            
costa algunas veces de la lógica del mercado, o al servicio de proyectos culturales de               
apropiación de lo público. Sin embargo, la institución pública es hoy en día inestable y               
la dicotomía público-privado ya no funciona. Es la dimensión creativa de la sociedad             
que hace necesario el planteamiento de lo ​“común”​. 
 
Lo común implica particularidades ni público ni privadas, sino al margen de ambas. La              
idea de compartir y participar de experiencias que involucren a todos los sectores y              
protagonistas de la escena cultural. El lugar de lo colectivo, de la expansión amplificada              
de la individualidad, desarrollada a través del otro y por el otro, “[...] ​reclama lo otro o                 
una pluralidad de otros​”  27
 
La narración lineal y excluyente que podía ser característica del mundo moderno            
occidental, requiere, hoy en día, la transgresión de géneros, narrativas y cánones            
establecidos, Entra en juego entonces la experiencia estética y la incorporación de            
proyectos de mediación cultural donde la institución esté abierta a la innovación y a la               
incorporación del circuito artístico a proyectos culturales, transversales a todas las           
artes. Es así, la transformación del museo en el espacio de lo común. 
 
Las líneas de acción hacia lo común, como son considerar al ​centro de cultura              
contemporánea como el lugar de los otros, el espacio que fomenta los procesos             
educativos (fortalecimiento con colegios y universidades), programas para la         
conceptualización, creación y producción a los nuevos medios como los encuentros           
sonoros, audiovisuales y multimediales, red de la comunidad artística a través de            
espacios de trabajo como talleres y residencias, y encuentro de curadores y gestores a              
26 http://www.museoreinasofia.es/museo/mision 
27 Fleisner, Paula. La vida que viene: estética, filosofía política en el pensamiento de Giorgio Agamben. 




través de la organización de simposios y conferencias, creación de un archivo de lo               
común, ​por nombrar algunos.  
 
 
6.2.1 Posibilidad territorial 
Pensar el espacio patrimonial como una dinámica territorial que conjugue el arte            
contemporáneo en un espacio que tenga una carga histórica y simbólica para la             
comunidad.  
 
La importancia que adquiere dicho planteamiento es la carga emotiva del lugar junto             
con un diálogo entre el pasado y el presente que permite una identidad marcada y una                
experimentación plástica dada por la relación de la obra de arte y el espacio. La               
reivindicación patrimonial como concepción contemporánea del espacio y del uso con           
elementos que escenifican el patrimonio, espacios con versatilidad a proyectos          
contemporáneos y polivalencia que lo convierta en un espacio vivo. 
 
Un lugar que permita la transformación de un espacio existente, que descontextualice            
su función original y recupere su interior adaptándose a las necesidades museográficas            
necesarias para un centro de arte contemporáneo a nivel internacional, como ha            
ocurrido con el Teatro Odeón donde quedaba el antiguo Teatro Popular de Bogotá o el               
MAMM en una antigua siderúrgica de la ciudad. En Ciudad de México está la Casa del                
Lago ​Juan José Arreola, a quien debe su nombre al convertir lo que a comienzos del                
siglo XX sería la casa de veraneo de Porfirio Díaz en uno de los primeros centros                
culturales del país. 
 
Por su misma carga simbólica, recuperar arquitecturas pasadas llevan implícito una           
carga emotiva e histórica capaz de dotar al espacio de una cantidad de significados. De               
esta forma se hace interesante la invitación a los artistas a crear obras comisionadas              
para el lugar y que exista una relación con la arquitectura que le permita al visitante una                 
experiencia con el entorno y otras formas de ver el arte. Lo importante es que el público                 
se sienta motivado, tanto por el resultado final del edificio como por el contenido de la                
programación y lo que representa para el arte contemporáneo. Crear una diferencia            
entre el antes y el después de la visita, que cambie la mirada de lo que se observa.  
 
En el marco de un proyecto de rehabilitación de un barrio, contar con edificios              
históricos que puedan ser adquiridos bajo la formalidad de comodato y plantear un             
complejo de cultura contemporánea en un edificio o antigua fábrica de la ciudad con              
elementos constructivos característicos donde se preserve la obra original y la           
rehabilitación de los espacios interiores que estén encaminados a cumplir con la misión             
39 
  
y conformación del espacio ideal. Un espacio provocador y transformador en las            
experiencias de los visitantes.  
 
La importancia de analizar los sectores culturales en los cuales se enmarca el proyecto              
para analizar las posibilidades espaciales y arquitectónicas de un lugar.  
 
Artes plásticas: ​Salas para las exposiciones temporales, espacio para la colección           
permanente, bodegas, espacios para talleres. 
 
Nuevos medios: ​Espacio versátil lejano a la idea del cubo blanco que incorpore salas              
para experiencias digitales, táctiles y de sonido. Experimentación acústica, visual e           
iluminativa. 
 
Artes performativas: Posibilidades en patios, terrazas y fachadas en relación con la            
arquitectura y abiertas al público. 
 
Artes escénicas y cine:​ Auditorio y teatro para proyectos escénicos, musicales y cine. 
 
Educación:​ Salas de mediación, bibliotecas y centros de documentación.  
 
Esparcimiento: Posibilidad de brindarle a los visitantes una experiencia que va más            
allá de la relación con el arte. Espacios para café o restaurante. Tienda del museo. 
 
6.2.2  Actividades  
Actividades que pueden surgir contenidas dentro del ​centro de cultura          
contemporánea ​como conciertos, actividades multimedia, simposios, conferencias,       
festivales, programas de educación expandida, etc. bajo temáticas como arte, ciencia,           
cine y audiovisuales, ciudad y espacio público, cultura, diseño, filosofía, historia,           
literatura, música, periodismo, política.  
 
El espacio debe además servir como extensión para releer y representar las            
manifestaciones culturales contemporáneas. Exhibiciones en las vitrinas, alianzas con         
programas, y comercio con la ciudad como propuesta de transformación urbana y            
social para que artistas pongan en diálogo su obra con el contexto de la ciudad. 
 
Pensarlo como un lado A de acciones plásticas en el espacio físico y como lado B de                 
articulación con espacios patrimoniales que trascienda el espacio físico a espacios que            
parecieran cerrados, inclusive casas privadas que permitan descubrir la ciudad con           
referentes arquitectónicos y patrimoniales inaccesibles al público en la cotidianidad. La           
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posibilidad de abrir espacios históricos a la ciudadanía y de descubrir espacios sin uso              
o clausurados. La intención de proponer un espacio ideal que supla un nicho no              
cubierto como un espacio que trasciende de sus paredes y logre una comunicación con              
el territorio en el cual habita. 
 
Son muchas las actividades que un ​centro de cultura contemporánea puede llegar a             
realizar en su programación, pero hay uno en específico que merece proponer para             
Bogotá: ​una propuesta de exposición bienal o trienal. 
 
Este tipo de eventos que en los últimos años ha ido ganando territorio en varias               
ciudades del mundo no sucede de forma gratuita. Las bienales o trienales se han              
organizado principalmente como muestras de producciones contemporáneas donde los         
países participantes exhiben a artistas muy importantes que suscitan debates teóricos,           
artísticos y conceptuales a lo largo de un eje temático y se convierten en centros de                
interés universal por la majestuosidad de sus producciones y calidad de las            
exposiciones. Bogotá requiere de un evento de este tipo, un evento donde la             
investigación y tema propuesto conlleva un trabajo que rompa de lo comercial a lo              
cultural.  
 
Un evento de esta magnitud en Bogotá requiere de un equipo de trabajo entre              
directores, productores, curadores, artistas, consecución de recursos, técnicos,        
operadores, mediadores, programa de públicos. Consecución de espacios        
patrimoniales para que el evento sea tratado como un evento de ciudad y se amplíe               
esa idea de que el arte tiene que ser únicamente comercial y servir a una clase social. 
 
Bogotá está en el momento de crear un evento donde exista participación de             
pabellones internacionales, con grandes producciones artísticas y presupuestos que         
provengan de empresa pública, privada, alianza con instituciones y embajadas. La           
posibilidad de crear producciones locales donde artistas internacionales sean invitados          
a realizar obras comisionadas o de sitio específico. La relación que adquiere el arte con               
la ciudad y viceversa, y la cooperación de mutualismo en sectores transversales de la              
economía. Posibilidad para que estudiantes participen en el montaje e instalaciones de            
grandes producciones, se creen departamentos de mediación sobre el proceso de la            
obra y haya una relación con los periodos de conceptualización y realización de un              
evento de este tipo. 
 
Al a analizar lo sucedido en Medellín con el Salón Nacional de Artistas o el MDE                
permite intuir el desarrollo cultural, económico y de turismo que un evento con esta              




Como propuesta, la Bienal de Bogotá puede tener proyectos satélites en ciudades            
como Honda, donde José Roca alguna vez planteó la idea de realizar una bienal con               
los artistas que tuvieron contacto con las residencias para poner a dialogar a la ciudad               
con las creaciones contemporáneas. La posibilidad de incidir en espacios como plazas            
de mercado, espacios patrimoniales, realización de conciertos, ​performances ​o         
acciones en el espacio público.  
 
Analizar las repercusiones de ciudad que ha aportado el Festival Iberoamericano de            
Teatro como una bienal de teatro, y el crecimiento y profesionalización de una escena              
de artes escénicas muy importantes para el país con presencia internacional           
importante. Pensar que el planteamiento de una bienal para Bogotá no coincida con los              
otros eventos como el Festival Iberoamericano de Teatro o la Feria del Libro y guardar               
una relación en el tiempo con la feria de arte de Bogotá ArtBo.  
 
 
6.3 Formas de gestión 
6.3.1 Política de adquisiciones  
Aunque es interesante plantear un proyecto de colección y políticas de adquisiciones            
para el planteamiento de espacio ideal, un centro de arte contemporáneo que cuenta             
con espacio físico y se mantiene entre la libertad y autonomía en sus proyectos para               
las actividades que propone tanto en el espacio expositivo como el espacio de ciudad              
no es viable, pues requeriría de un planteamiento institucional el cual conserve y             
preserve la colección y desvirtúa el tipo de espacio que se propone.  
 
Es interesante, sin embargo, proponer alianzas con colecciones privadas e          
instituciones para hacer programas de visita a las colecciones y de visibilización de los              
artistas que pasen por el espacio, sobre todo artistas que realicen obras de videoarte,              
experimentación sonora y abrir las posibilidades de colección de este tipo de arte. 
 
Trabajar en conjunto con otras colecciones en la programación académica y permitir            
cooperaciones de mutualismo para líneas de investigación y estudio, catalogación y           
documentación con voluntarios y estudiantes. 
 
6.3.2  Formas de financiación alternativas  
Hoy en día el merchandising ​cultural representa una oportunidad para las instituciones            
culturales, museos, galerías, espacios independientes para crear estrategias para         





Tiendas ​“concept store” 
Los ​concept stores son tiendas que tienen diferentes productos con un sentido o             
curaduría específica. Cada vez más los espacios culturales, museos y hasta galerías            
tienen tiendas (​bookstores, concept stores​) donde objetos de arte, libros, música,           
diseño, textiles, e infinidad de objetos pueden ser adquiridos. En estos lugares existe             
una intención de poder comprar arte a precios accesibles y la extensión de la memoria               
de una exposición por el vínculo con el objeto. 
  
Tiendas como la del MUAC, el Museo Tamayo, el ​bookstore ​de Kurimanzutto son muy              
especiales y funcionan económicamente muy bien por la buena selección de sus            
objetos, la variedad de poder encontrar desde objetos de diseño a publicaciones de             
artistas especiales, creaciones contemporáneas como joyería, moda, mobiliario,        
cerámicas, etc. 
  
Estos espacios tienen el potencial de organizar lanzamientos de las colecciones,           
entrada de un nuevo producto y realización de eventos paralelos que le den una              
dinámica diferente a este espacio como pequeñas exposiciones con un tema. Se puede             
pensar en la participación e invitación a los clientes donde además haya música en              
vivo, alianza con alguna marca de bebida que patrocine el evento y diferentes formas              
de relación de una tienda como un espacio participativo, con su propia dinámica. 
  
Se puede trabajar en red con asociaciones de ​marketing cultural como la UNGC United              
Nations Global Compact Network o asociaciones de tiendas para maximizar la           
creatividad, éxito y reputación de las tiendas y permitir canales de distribución            
internacional de los productos del espacio. Por lo tanto, se debe tener en cuenta la               
tienda del centro de arte como un espacio para que creaciones independientes y la              
realización de objetos que entren en diálogo con las exposiciones. 
 
Café y restaurante 
Los cafés y restaurantes aportan al espacio una forma de sostenibilidad económica            
importante y le brinda al usuario recordación. Ya sean las posibilidades gastronómicas            
o el mismo diseño del lugar, la experiencia del usuario va a ser positiva y va a querer                  
siempre volver. En el restaurante del MUAC, los chiles en nogada son muy             
reconocidos. O en KB espacio para la cultura, la salchicha alemana es el objeto de               
recordación de muchas personas o Ganso & Castor en el MAMM de Medellín. Saber              
distinguir un objeto memorable, un gusto, un olor o un aspecto físico del lugar aporta               






Un activo que empieza a consolidarse cada vez más es el programa de amigos donde,               
a través de la donación, los miembros reciben beneficios como descuento en las             
exposiciones, acceso privilegiado a las exposiciones, proyectos educativos, entre otros          
programas. Casi todas las instituciones hoy en día tienen este programa el cual ha              
fortalecido a que más personas se sumen, y así las instituciones puedan seguir             
recibiendo estos apoyos como parte de los ingresos que apoyan los programas de             
educación y gestionando las actividades y exposiciones.  
 
Convertirse amigo del programa FLORA ars+natura recibe como beneficios el libro que            
editó José Roca y Alejandro Martín de la colección 2015 de Delcy Morelos, Miguel              
Ángel Rojas y Doris Salcedo financiado por Seguros Bolívar. Es un detalle además que              
el público siempre se va a llevar como positivo.  
 
Actividades por una causa 
Llevar a cabo conciertos, toques de bandas o actividades como la que realiza Negroni              
Week en varias partes del mundo, donde el dinero recaudado va para una causa              
específica, hace que las personas quieran participar de forma voluntaria y sientan que             
con su aporte están aportando a un bien benéfico.  
 
 
6.3.3  Recursos 
6.3.3.1 Equipo humano 
Para plantear un espacio ideal que tenga en cuenta las necesidades de la ciudad se               
debe también tener una planeación estratégica para la captación de recursos           
económicos, y equipo humano profesional y capacitado para las diferentes funciones y            
cargos a llevar a cabo. 
 
Una simbiosis entre la estructura piramidal de la institución y la estructura horizontal de              
lo independiente da como resultado una estructura de cooperación donde profesionales           
se van sumando a la medida de los proyectos y las necesidades. 
 
Una estructura formal debería contar con un ​Director general, Subdirector, Secretaria           
de dirección, Finanzas y presupuesto, Mantenimiento infraestructuras, Producción de         
proyectos, Recursos humanos y contratación, Servicios generales, Sistemas,        
Programación, Exposiciones, Coordinación de exposiciones, itinerancias, Registro y        
conservación, Actividades culturales, Centro de documentación y debates, Laboratorio         
de educación, Audiovisuales y multimedia, Gestión económica. Sin embargo esto no           
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representa la realidad de un espacio ideal bajo la idea de centro contemporáneo y              
debería plantearse como un equipo de trabajo horizontal donde hayan encargados por            
las dinámicas sectoriales del proyecto y bajo una dirección general. Además, de la             
importancia de la gestión económica y administrativa. A medida que el proyecto se             
complejiza, más equipo humano profesional de distintas áreas se podrán ir sumando.            




6.3.3.2  Recursos financieros 
En Colombia, tanto el gobierno nacional a través del Ministerio de Cultura como los              
gobiernos locales a través de sus entidades culturales, se vinculan a los proyectos y              
actividades artísticas del país a través de sus programas de estímulos y de apoyos              
concertados.  
 
Según el documento de políticas culturales 2004 - 2016 se definen en la ​creación              
(​prácticas que apuntan a la realización de procesos y productos artísticos que fomentan             
mediante el Programa Distrital de Estímulos.), ​formación ​(prácticas educativas que          
apuntan a la formación y el intercambio de saberes entre los agentes del campo de las                
artes plásticas y visuales de Bogotá y sus públicos), ​investigación (prácticas con las             
que se documentan y analizan las distintas dimensiones del campo de las artes             
plásticas y visuales de Bogotá) y ​circulación (prácticas que facilitan la relación, el             
encuentro, el intercambio, la apropiación y la proyección social de los resultados de la              
creación, la formación y la investigación en artes plásticas y visuales) .  28
 
Aunque el aporte que se ha dado al campo de las artes plásticas y visuales es                
importante, merece la pena pensar una formalidad legal para que artistas reciban            
beneficios tributarios y en el pago de aportes a la salud, para que sector de las artes                 
goce de unos beneficios que potencialicen esta industria desde el planteamiento del            
artista como un creador autónomo. Igualmente, fomentar el apoyo de la industria            
privada a eventos de arte como gozan el Festival ​Iberoamericano de Teatro o Feria del               
Libro por citar dos ejemplos.  
 
Es importante la creación de un consejo de cultura que funcione como entidad de              
apoyo y promoción de la cultura contemporánea, pues normalmente estos apoyos se            
centran en el folclor y las tradiciones del país, y se debe abrir la brecha a la                 
contemporaneidad. Estos consejos de cultura deben ser entidades autónomas con un           
28 Información recuperada de: http://www.galeriasantafe.gov.co/node/8 
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decálogo de acción aprobado por los grupos parlamentarios, y que tenga directrices            
claras y planeación estratégica a diez o quince años, alejado de los vaivenes políticos o               
en función del gobierno de turno.  
 
En efecto si el destino del arte contemporáneo depende de las condiciones            
económicas, valdría la pena revisar igualmente las políticas culturales actuales para           
proponer acciones que fomenten a la empresa privada a invertir en el sector cultural a               
través de la creación de patronatos y donantes, así como eventos paralelos que             
amplíen las posibilidades espaciales en el arte contemporáneo. Al pensar en las            
cuestiones del presente es posible imaginar un futuro diferente: 
 
● Creación de patronatos y donantes que sirva en la medida que las instituciones             
tengan beneficios tributarios que le permitan una competencia al lugar autónomo           
pensado como una reflexión del espacio para releer y reevaluar la función del             
arte contemporáneo.  
 
● Garantizar que las operaciones no dependan de decisiones de gobiernos de           
turno o dirigentes de empresas sino que sean políticas que favorecen a más de              
un campo en la economía de la ciudad.  
 
La creación de consejos de cultura, consejos de jóvenes coleccionistas, consejos de            
artistas que trabajan de cerca con miembros del centro de arte y estén en contacto con                
los curadores, artistas y curadores encaminados a aportar a una acción común            




















Es posible proponer el espacio ideal, a partir del análisis de la escena artística , y la                 
comparación de algunos escenarios entre México y Colombia, que responda al           
planteamiento sobre las necesidades de un espacio en el arte contemporáneo, a nivel             
internacional, como un ​Centro de Cultura Contemporánea para Bogotá, enfocado           
principalmente en las relaciones institucionales y la idea de lo común, que salga de la               
idea del mercado y que aporte al dinamismo cultural que tiene la ciudad en este               
momento.  
 
Las necesidades espaciales deberán favorecer el intercambio artístico y fomentar la           
relación entre sociedad, arte, ciencia, tecnología e industrias creativas, por lo que se             
propone un ​Centro de Cultura Contemporánea ​para la ciudad. Un espacio abierto,            
dinámico, dirigido a todos los públicos, en el que conviven expresiones artísticas            
enfocadas a la creación, investigación y producción entorno al debate de las prácticas             
contemporáneas: artes visuales, artes escénicas, nuevos medios, artes performativas,         
cine, literatura, educación y esparcimiento. 
 
El carácter de un espacio que ​programe, produzca, gestione y comunique las            
actividades culturales que se interconectan con un programa interdisciplinario, para          
favorecer el debate abierto, libre y plural sobre las ideas que definen nuestro imaginario              
como sociedad.  
 
El Centro de Cultura Contemporánea deberá estar centrado en promover espacios para            
la reflexión y debate sobre temas relevantes de arte y cultura, que profundicen los              
contenidos de las exposiciones. Esto se puede lograr a través de un programa             
educativo y de mediación. Actividades de cine, vídeo y de artes en vivo que tengan               
relación con los proyectos expositivos; Actividades educativas como talleres,         
encuentros, simposios y visitas comentadas. 
 
Es importante que el Centro de Cultura Contemporánea cree alianzas y diálogo con             
otras instituciones y se trabaje en red que incentive y fortalezca los programas que se               
llevan a cabo. Igualmente promover la actividad creativa entre los protagonista del            
mundo del arte e i​nvitar al diálogo entre académicos, artistas y profesionales a             
seminarios, cátedras y charlas en torno a las plataformas del arte actual. 
 
Esto podría atender a las necesidades de los nuevos públicos de diferentes edades,             
personas con discapacidad, con el fin de brindar accesibilidad, al igual que cree             
espacios entorno a las nociones de género e identidad, ​con actividades en búsqueda             
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de disolver las brechas existentes del arte contemporáneo como acceso a una clase             
privilegiada, ​lejano a las interferencias del mercado, en búsqueda de lo común como             
esencia de la institución ​y ​que fomente el pensamiento crítico del arte contemporáneo.  
 
Un agente fundamental en la creación de una ciudadanía más completa y participativa,             
donde se cree el sentido de lo común y de las comunidades, que originan discursos y                
pensamiento crítico. 
 
El espacio urbano como plataforma para acercar el público a las expresiones del arte              
contemporáneo, sirve para pensar en la ​reivindicación patrimonial como concepción          
contemporáneo, entre el espacio y el uso para actividades artísticas, integrando así            
elementos de escenificación de lo patrimonial. 
 
Una de las actividades para el Centro de Cultura Contemporánea es llevar a cabo la               
organización y gestión de la Bienal de Bogotá, que permita la participación de los              
protagonistas del mundo del arte y acerque a otros sectores de la ciudad a un evento                
artístico con presencia internacional, con periodicidad cada dos años, que alternado           
con el Festival Iberoamericano de Teatro, genere otras dinámicas en la ciudad y             
favorezca otros sectores económicos como el turismo cultural.  
 
Así mismo, el Centro de Cultura Contemporánea deberá tener en cuenta otras formas             
de financiamiento alternativas para un equilibrio económico como la implementación de           
los espacios paralelos como el restaurante, optimizar la tienda con objetos           
merchandising que permita una variedad de la oferta en los productos, incentivar la red              
de amigos y las actividades por una causa. Adicionalmente, la consolidación de una             
línea editorial de publicaciones como catálogos o publicaciones periódicas en torno a            
las exposiciones y las actividades para generar una memoria y archivo. 
 
La conformación del Centro de Cultura Contemporánea debe estar alineada a una            
entidad sin ánimo de lucro que le permita participación en convocatorias de            
concertación del Ministerio de Cultura, así como alianzas con instituciones privadas,           
mixtas y donantes que son símbolo de desarrollo cultural para la ciudad de Bogotá. 
 
La importancia de integrar el proyecto con la participación de la sociedad civil, de forma               
activa a los protagonistas del mundo del arte, los agentes culturales y el público en la                
definición y diseño de una nueva institución participativa, transversal y basada en el             
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Img. 1. Vista de arquitectura exterior MUAC, Ciudad de México 
 





Img. 3 Fachada nuevo edificio MAMM, Medellín. 
 
 












Img. 6. Vitrina Lugar a dudas, Cali. 
 






Img. 8. Proyecto en el espacio público. Sonora 128, Ciudad de México 2016. 
 
 







Img. 10 Espacio patrimonial. Monumento a los Héroes. Exposición “Así se hacen las             
carreteras”. Mario Opazo, Bogotá 2015. 
 
 
Img. 11. Espacio patrimonial. Monumento a los Héroes. Exposición “Maqueta para el            





Img. 12. Espacio patrimonial y público. Paracaidista (squatter). Héctor Zamora. Museo           
Carrillo Gil, Ciudad de México. Vista exterior0po99 
 
 
Img. 13. Espacio patrimonial y público. Paracaidista (squatter). Héctor Zamora. Museo           
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1. Ficha técnica 
 
 
Nombre de la institución 
 
Museo Universitario Arte Contemporáneo, MUAC 
 
Dirección Insurgentes Sur 3000 
Centro Cultural Universitario 
Delegación Coyoacán 
C.P. 04510  
Ciudad de México 
Teléfonos 56226999 ext. 48829 
Página web http://muac.unam.mx/ 
Horario del museo Miércoles, Viernes y Domingos 
10:00-18:00 hrs.  
Jueves y Sábado 
10:00-20:00 hrs  
Lunes y Martes 
Cerrado 
Fecha de fundación Inaugurado en noviembre de 2008 
Tipo de institución Museo universitario de arte contemporáneo 
Nombre de la directora Graciela de la Torre 
Entidad a la que 
pertenece el museo 





2. Antecedentes (Historia del museo). 
El Museo Universitario Arte Contemporáneo (MUAC) de la Universidad Nacional          
Autónoma de México (UNAM) es el primer museo público creado ex profeso            
(arquitectura, gestión, museología e interpretación) para el arte contemporáneo en          
México. Se ubica en el Centro Cultural Universitario, dentro de Ciudad Universitaria de             
la UNAM. Abrió sus puertas al público el 27 de noviembre de 2008, y es el primer                 
museo concebido de manera integral, desde la gestión institucional hasta el proyecto            
arquitectónico. Alberga y exhibe la colección de arte contemporáneo de la UNAM, que             
consta de obras de arte creadas a partir de 1952 en adelante y que son trascendentes                
y representativas en el desarrollo del arte contemporáneo en México.  29
 
 
3. Discurso museológico:  
Objetivos, misión y mandato del museo en el pasado y presente. 
El MUAC aspira a ser plataforma de excitación estética, medio de diversidad social y              
complejidad cultural, y una fuente de emoción intelectual. Como Museo Universitario,           
ofrece a su público un programa que permite la intersección entre la cultura global, los               
debates teóricos y académicos actuales, la historia de la producción artística en México             

























5. Edificio y equipamientos. 
El proyecto arquitectónico corrió a cargo del arquitecto mexicano ​Teodoro González de            
León​, en colaboración con un equipo interdisciplinario. La construcción comenzó en           
2006 y se concluyó a finales del 2008. El edificio suma un total de 13,947 metros                
cuadrados de construcción en dos niveles, de los cuales 3,300 constituyen los espacios             
de exhibición.  30
El terreno donde se construyó el museo era un estacionamiento. Éste fue reubicado al              
sótano, debajo de una nueva plaza principal que sirve como vestíbulo para todo el              
Centro Cultural. En esta plaza se reubica ​La Espiga​, escultura de ​Rufino Tamayo​. 
Desde la plaza se accede al museo en su planta alta. En esta planta se encuentran: 
● La totalidad del espacio de exhibición, distribuido en nueve salas 
● El vestíbulo de acceso, la taquilla y los servicios al público 
● El ​Ágora de Enlace Educativo​, en donde se imparten talleres gratuitos para            
todo público 
● El ​Espacio Experimental de Construcción de Sentido (EECS)​, un espacio          
donde se fomenta el diálogo y la reflexión sobre el arte contemporáneo a             
través de charlas públicas con personalidades del arte, así como la           
recopilación del material curatorial, museológico y museográfico de las         
exposiciones 
● El ​Espacio de Experimentación Sonora​, programado para entrar en funciones          
en 2009 y en donde se fomentará la producción y exhibición de            
manifestaciones artísticas sonoras 
● La tienda del museo 
En la planta baja se encuentran: 
● La Sala de Conferencias 
● El auditorio 




● El ​Centro de Documentación Arkheia​, un espacio dedicado a la investigación           
y documentación del arte contemporáneo 
● Las áreas de soporte del museo: el Laboratorio de Restauración, las oficinas            
administrativas, museografía y bodegas 
 
 
6. Exposición permanente / Colecciones / Contenidos. 
 
Durante mi estancia en el MUAC tuve la oportunidad de estar presente en el montaje,               
rueda de prensa e inauguración de la exposición temporal de Rafael Lozano - Hemmer,              
Pseudomatismos​, Curada por José Luis Barrios y Alejandra Labastida  
 
Paralelamente en las otras salas estaban presente las exposiciones de:  
 
Jeremy Deller​. ​El ideal infinitamente variable de lo popular​. Una revisión de la obra del               
artista con obra de época temprana así como reciente, mostrando una reflexión sobre             
la cultura inglesa y sus contradicciones históricas y políticas, en el marco de una              
sociedad capitalista post-industrial y multicultural. 
Mladen Stilinović​. ​1+2 ≡​, uno de los principales artistas conceptuales de Croacia y             
reconocido a nivel internacional. Esta muestra curada por Alejandra Labastida estaba           
conformada por obras desde los setentas hasta la primera década del siglo XXI e              
incluía videos, pintura, collage, documentación de acciones e instalaciones. Una          
muestra que cuestiona la herencia estética y social de los movimientos de vanguardia.             
y construcción de su práctica alrededor de una gramática aparentemente simple: dinero            
- tiempo - poder - dolor - blanco - trabajo - comida - lenguaje - rojo - rosa.  
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Para esta exposición realicé un evento paralelo con una acción del artista Manuel             
Pelmus “enactment of the artist”. Imágenes y descripción de la acción más adelante. 
Meiro Koizumi. ​Retrato de un silencio fallido, ​una muestra de video con dos pantallas              
enfrentadas reflejando la práctica del artista de explorar y problematizar su cultura            
japonesa a través de situaciones sociales dadas por los límites entre las esferas de lo               
público y lo privado, el nacionalismo extremo y el conflicto entre el deber ser y el deseo,                 
la culpa del sobreviviente, la sexualidad masculina, el imaginario histórico japonés, el            
machismo etc. 
Grupo Proceso Pentágono. Una exposición que hace parte del archivo del MUAC            
exhibida por primera vez con la intención de mostrar la producción de este colectivo              
mexicano caracterizado por tener una actitud contestataria en los ámbitos          
sociopolíticos y represivos en América Latina y México durante los años 70 y 80. 
 
Además de las exposiciones en las salas del museo, tuve la oportunidad de presenciar              
la muestra de Intemperie Sur, el programa curatorial ubicado en una de las terrazas del               
museo con el fin de vincular el adentro y el afuera del museo de la artista ​Elena                 
Damiani​. Su instalación ​Testigos presentaba una esculturas en travertino que aludían a            
la naturaleza discontinua del tiempo revelando los intersticios propios del material como            
lagunas en el tiempo geológico com testigos de un “tiempo perdido”. 
 
En este mismo programa curatorial Intemperie Sur, tuve la oportunidad de colaborar en             
el proceso de montaje y exhibición de la artista ecuatoriana ​Maria José Argenzio​,             
Aglomeraciones como una escultura de sitio específico interviniendo la arquitectura del           
museo, modificando los contenidos materiales y proponiendo una coexistencia entre la           







La colección del MUAC y el acervo artístico de la UNAM está basado en la historia del                 
arte contemporáneo mexicano con el fin de generar una lectura crítica en constante             
transformación sobre las prácticas artísticas del país desde los últimos 60 años.  
 
La Colección inició en 1952 con un apartado que contempla a los artistas vinculados              
con la fundación de Ciudad Universitaria y continua su arco de revisión historiográfica             
hasta el presente atendiendo el arte moderno, las prácticas experimentales de los años             
setenta-ochenta, los procesos colectivos y producciones vinculadas con los lenguajes          
conceptuales. Tiene un acervo documental muy importante dirigido por Pilar García,           
quien se encargó después de la muerte de Olivier Debroise en adquirir para la              
colección archivos que sirvieran de consulta e investigación para las exposiciones de            
archivo que realiza el MUAC.  
 
Este acervo documental se encuentra en ​Arkheia junto con la biblioteca que forman             
parte de la colección del MUAC y fue creado paralelo a la conformación del museo,               
como proyectos de carácter público los cuales representan dos posibilidades de           
aproximación e investigación en torno a las prácticas artísticas, sea a través de su              
acervo bibliográfico o de los fondos documentales, que resguardan la memoria de            
diversas prácticas artísticas relevantes para el estudio de la historia del arte en México.  
Arkheia cuenta además con un programa de exposiciones de archivo cuya finalidad es             
generar muestras que desplieguen de manera crítica la información documental y la            
relación entre memoria e historia. 
 
Esta idea de un centro de documentación de archivo se confirmó gracias a Olivier              
Debroise que al ver que los archivos estaban en malas condiciones decidió que todo el               
material documental e investigativo hiciera parte de la colección de la UNAM. Este             
archivo tiene 4 líneas de trabajo. 1) Los libros de Felipe Ehrenberg, con más de 400                
libros de artistas (La colección de Felipe Ehrenberg se encuentran en la Tate,             
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Standford y MUAC) como un archivo personal que tiene que ver con mucho de su               
trabajo, con una fortaleza importante de libros de artistas y revistas de arte             
contemporáneo que antes en México no existía. 2) Otra línea de espacios            
independientes que documentaron la existencia de lugares como La Panadería          
fundada en 1990, Temístocles o galerías de arte como Pecanis. 3) Otra línea de trabajo               
como los grupos y colectivos de los 80´s como el grupo Mira, Grupo Proceso              
Pentágono (de la cual el material hizo parte de la exhibición en 2015) y Grupo Mira que                 
en su momento nadie estaba coleccionando y fue una oportunidad para darle nuevas             
lecturas al trabajo que desarrollaron.  
 
Este importante archivo permite que los archivos estén clasificados y que se haga un              
trabajo paralelo entre colección y exhibición. La clasificación aunque ha sido compleja            
la realizan entre una clasificación de biblioteca con arte, es decir, una clasificación es              
particular con pocos recursos para tenerla en filemaker pero a través de excel.  
Hace poco se inauguró el catálogo online de Arkheia, su demora principalmente por los              
permisos de derechos de autor pero que cuenta hoy en día con clasificación a través               
de búsquedas para el público interesado. 
 
Este archivo cuenta con aa misma política de colecciones que para las obras de arte y                
debe sustentarse para cualquier adquisición ante dos comités; primero a los curadores            
internos del MUAC, principalmente Cuauhtémoc Medina, después al comité externo de           
la UNAM integrado por dos curadores, un artista que cambia cada 2 años para ser un                
proceso más democrático, y por último al comité de colegiado al CAMPA. Para que              
pase a la CAMPA tiene que tener obra artística. Esto hace que sea un proceso lento                
pero transparente. El MUAC no compra ni en subastas ni ferias de arte por la misma                




En Arkheia siempre hay un diálogo constante y el departamento de conservación ya             
que la colección cuenta cosas objetos orgánicos como chicles o maíz, híbridos que             
necesitan de un mantenimiento en la colección.  
El acceso de Arkheia no tiene la misma afluencia que una exposición pero cuando los               
estudiantes y artistas principalmente la conocen empiezan a consultar el archivo con            
más regularidad. Tienen mesas de trabajo para consulta.  
 
La importancia según Pilar García de poner en diálogo las exposiciones del museo con              
el archivo es muy importante pues son obras no de arte sino de cultura visual que                
representan el cambio de paradigmas de la cultura en México. Todo se convierte en              
material de exposición, utilizando materiales de época y forman parte de una colección             
pública de arte contemporáneo que ha tenido una influencia importante en México.  
Igualmente existen en el MUAC espacio para las ​Colecciones asociadas lo cual            
encuentro muy interesante pues permiten enriquecer y complementar sus acervos          
artísticos, al mismo tiempo que resguardan obras de arte importante en las bodegas del              
MUAC. Este tipo de colecciones se hace bajo el modelo de comodato, donde             
colecciones privadas dejan parte de sus colecciones con el fin de establecer un diálogo              
entre obras de la colección artística y de colecciones particulares para enriquecer la             
lectura del arte moderno y contemporáneo nacional e internacional. Algunas de las            
colecciones asociadas al acervo del MUAC son: Colección Charpenel - Guadalajara, la            
cual tiene un perfil internacional y permite un acercamiento a la producción artística de              
Guadalajara a partir de los años noventa; la Colección Grupo Corpus, la cual alberga              
producciones de artistas de reconocimiento internacional de los últimos años a partir            
del año 2000; Colección Amaranta Galván, la cual reúne 35 obras y bocetos             
pertenecientes a la serie Militarismo y represión del ex miembro del Grupo Mira, y              
Colección Ana María García Kobeh, integrada por máscaras realizadas en técnicas           






7. Política de exposiciones. 
El programa de exposiciones del MUAC está dirigido por por el curador Cuauhtémoc             
Medina y el equipo curatorial conformado por Amanda de la Garza y Alejandra             
Labastida.  
 
El programa de exposiciones de 2016 busca atender una variedad de gustos, relatos y              
versiones sobre qué es la cultura de nuestros días. Este año las exposiciones             31
individuales son de artistas claves del siglo XXI como Anish Kapoor, Andrea Fraser, y              
el colectivo Los Carpinteros; investigaciones específicas en relación a la historia del            
arte reciente en México como la revisión de la obra de Mónica Mayer o la difícil                
aventura de producir pintura contemporánea con la exposición de Yishai Jusidman.  
 
El espacio audiovisual con una muestra de Isaac Julien, al mismo tiempo que a la               
investigación de archivo con el proyecto latinoamericanista del Museo de la Solidaridad            
de Chile o las tendencias “anti-arte” del performance desarrolladas en Japón, Corea del             
Sur y Taiwán en los 60 de Grande Creciente. 
 
Toda la programación del MUAC esto enmarcado por un extenso programa de debates             
intelectuales, talleres artísticos y conciertos de música contemporánea en el marco de            
los programas académicos, de aprendizaje e interpretación e interdisciplinarios. 
 
Uno de los grandes espacios que tiene el MUAC es el Espacio de Experimentación              
Sonora que durante mi estancia fue del artista Javier Álvarez: Ales canticum.  
 
En entrevista con Marco Morales Villalobos, curador y gestor del este espacio            




conformación del museo por Claudia Baron, Guillermo Santamarina, Graciela de la           
Torre quienes decidieron desarrollar el proyecto ante la carencia de referentes sonoros            
en Latinoamérica, y la conformación de un equipo más amplio de personas como             
Grupo Radio Centro, Instrumenta (fines de programación) y firmas especializadas en           
tratamiento de audio y arquitectura lograron crear un espacio único en el continente             
como espacio diseñado exclusivamente a obras de arte sonoro.  
 
El espacio se ha dedicado a atender una porción importante de artistas, sobretodo             
compositores y a artistas vinculados a los nuevos medios. El arte contemporáneo            
involucra cada vez más sonido que involucran audio y se espera que con la              
programación de 2016 de los artistas Oswaldo Macía (Colombiano) con su obra sobre             
migración a través de un concepto contemporáneo de la tragedia, o Rogelio Sosa, y              
Roberto Morales uno de los primeros artistas de la generación de arte sonoro se              
amplíe cada vez más público, más nutrido que comparten intereses por este tipo de              
espacios.  
 
Es interesante como un museo de arte contemporáneo piensa desde su conformación            
en las prácticas artísticas contemporáneas y dota al espacio de un lugar con un diseño               
completamente acústico, paneles que absorben y paneles que reflejan, además de los            
canales de audio e iluminación.  
 
8. Públicos del museo o institución de gestión patrimonial. 
 
El MUAC tiene dos campos muy interesante para una política de públicos los cuales              
incluyen el Campus Expandido como un programa académico y al programa           
pedagógico del MUAC que responde a la necesidad de atender los diferentes públicos             




Por un lado el Campus Expandido responde a la urgencia de concebir al museo no sólo                
como espacio de visibilidades, sino como un ámbito de producción de conocimiento            
crítico. La intención es generar un espacio que, desde el museo, permite crear un              
dispositivo de discusión, investigación y creación que dé entrada a la posibilidad de una              
comunidad cultural. 
 
Este programa pretende abrir nuevas líneas de investigación en torno a la teoría             
estética y política desde una estructura que a la vez permite vincular al MUAC con la                
producción académica de la Universidad Nacional Autónoma de México (UNAM).          
Campus Expandido abre nuevas líneas teóricas y críticas, creando así un territorio de             
entrecruces heterogéneo que incidirá en nuevos emplazamientos críticos, políticos,         
sociales y artísticos. Campus Expandido es producido en colaboración con el Posgrado            
de Historia del Arte de la UNAM y funciona como una plataforma de hibridación para               
crear otros espacios de producción e interlocución sobre los marcos teóricos y críticos             
que nos permitan inscribir al arte contemporáneo como una producción social.  
 
Por otro lado el Programa Pedagógico del MUAC responde a la necesidad de atender,              
orientar, acompañar y provocar a los diversos públicos que asisten al museo, por lo que               
diseña estrategias y dispositivos que buscan generar experiencias sensibles, afectivas          
y de conocimiento que resulten estimulantes, sugerentes, divertidas, interesantes o          
desafiantes en relación con el arte contemporáneo. 
 
De esta forma se posiciona al MUAC como espacio de cruce e intercambio de saberes,               
así como de construcción permanente de nuevos conocimientos y de relaciones de            
interpelación y diálogo entre sus visitantes y los artistas, curadores, museógrafos,           
investigadores y académicos que lo conforman. 
 
El programa pedagógico está dirigido por Muna Cann y tienen dentro de sus proyectos              
pedagógicos ​MUAC en la casa que mediante una convocatoria, los estudiantes a            
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través de un ensayo manifiesten sus intereses por tener una obra de la colección en su                
casa y participan en actividades para este fin. Igualmente tienen el programa            
Periscopio es una plataforma activa de especialización y formación integrada por un            
equipo de profesionales del Departamento Enlace y Mediación, estudiantes e          
interesados en las artes visuales, quienes desarrollan y realizan material audiovisual           
original que puede ser apreciado por los visitantes a través de una herramienta             
interactiva al interior del museo. 
 
Las herramientas pedagógicas buscan acercar a los diversos públicos a los procesos            
del arte contemporáneo. El material audiovisual producido tiene como objetivo dar a            
conocer varios puntos de vista, opiniones y perspectivas en torno a los conceptos             
detrás de las exposiciones del MUAC, a través de entrevistas y documentales sobre los              
proyectos que se realizan. 
 
 
9. Marketing, difusión, investigación. 
 
Cuentan con programa amigos del museo, además de una tienda donde llevan a cabo              
desarrollo y diseño de productos con la visibilidad de la marca MUAC.  
 
Tienen además el departamento de diseño encabezado por Andrea Bernal quien lleva            
a cabo el diseño de todas las publicaciones digitales y físicas. 
 
Para cada exposición realizan un catálogo con imágenes de la muestra, textos            
curatoriales y en algunos casos entrevistas a los artistas y está pensando como un              
compendio coleccionable a lo largo de sus años. Esta publicación recibe apoyos de             




La tienda y el proyecto de marketing del museo está a cargo de Alexandra Peeters               
quien por un lado hace la selección y curaduría de los libros y publicaciones que se                
venden, también de los objetos de diseño como producen objetos con la marca del              
MUAC para las exposiciones que se llevan a cabo. Es una tienda con características              
muy especiales, ubicada a la entrada del museo con una vitrina que llama mucho la               
atención. 
 
10. Vínculos institucionales: articulación con otros museos o instituciones de          
gestión patrimonial. 
 
La DiGAV es un organismo integrado a la Coordinación de Difusión Cultural de la              
Universidad Nacional Autónoma de México. Activa, desde la perspectiva museal,          
recursos de conocimiento y reflexión sobre la cultura visual, su historia y expresiones,             
que contribuyan a cumplir con el propósito fundamental de la Universidad: extender los             
beneficios de la cultura, en el campo de las artes visuales, tanto a su propia comunidad                
como a la sociedad que la hace posible.  
 
Actualmente están bajo la responsabilidad de la DiGAV los Museos Universitarios de            
Ciencias y Arte (MUCA Campus y MUCA Roma), el Museo Experimental El ECO,             
Tlatelolco, Casa del Lago y MUAC.  
 
Otros museos en México de interés cultural como Museo Tamayo, Museo de Siqueiros,             
Museo Jumex, Museo Carrillo Gil. 
Galerías de arte como Kurimanzutto, OMR, Labor, Proyectos Monclova, Arroniz, Marzo,           







11. Indicadores de gestión. 
 
Educación: 
Sustituir la visita guiada tradicional por el programa ​Enlaces, consistente en capacitar a             
estudiantes becados, los cuales, además de dar información, buscan provocar          
preguntas y experiencias en el usuario. Esto tiene que ver con la concepción de un               
museo que va más allá de lo didáctico, transformando la idea de que los museos tienen                
que enseñar al público y sustituyendola por la de que existen para "servir" al público. 
 
Crearon con la UNAM el posgrado de Historia del Arte y la especialidad en Estudios               
Curatoriales, y, en coordinación con el Instituto Tecnológico Autónomo de México           
(ITAM) y el Getty Institute, realizan un programa de Alta Dirección de Museos. Este              
trabajo en red con la academia da nuevas posibilidades al museo y es importantísimo              
para la profesionalización del gremio. 
 
Colección: 
El MUAC tiene una colección razonada y en formación, que inicia en 1952 con los               
artistas fundadores de Ciudad Universitaria, pasando por los de Ruptura y sus            
contemporáneos, el periodo de abstracción en México, hasta las tendencias de los            
noventa y lo que se conoce como "zona de riesgo". Una institución de esta naturaleza               
debe actualizarse constantemente, por lo que contamos con un programa de           
adquisición de obra (que se suspendió durante la construcción del museo), enfocado            
en cubrir y reforzar las áreas existentes. 
 
Por otro lado, tienen colección de arte asociadas, particulares que dejan sus obras al              






La conservación del acervo es una parte importante de la gestión del museo la cual               
cuentan con una certificación ISO 9001:2008 por la Gestión de Calidad de Colecciones             




12. Consideraciones críticas. 
 
El MUAC es una gran institución que desde que se conformó el museo tuvo en cuenta                
las bodegas de almacenaje que cuentan con todas las especificaciones para           
conservación de la obra, además de un espacio exclusivo para la conservación de las              
obras. Me pareció muy interesante como desde la arquitectura pensaron el lugar para             
el transporte de las obras del exterior al interior de las bodegas y de éstas a las salas                  
de exhibición. Todo está comunicado con ascensores muy amplios para movilizar obras            
de gran tamaño. A nivel estructural el MUAC cuenta con todas las áreas de un museo                
contemporáneo, desde salas espaciales importantes con buena iluminación natural y          
artificial como espacios alternos como las terrazas del edificio donde se llevan a cabo              
muestras y performances. Además de Arkheia como biblioteca y centro de           
documentación, un auditorio con excelentes características acústicos y mobiliario         
transformable dependiente de los eventos. Cuenta además con un restaurante y una            
tienda importante en el museo de dos pisos con libros y objetos de diseño que nada                
tiene que envidiarle a la tienda del MoMA por ejemplo.  
 
El espacio de las oficinas en el museo además es muy peculiar pues se encuentran en                
un plano subtierra que hace que el tiempo de trabajo en el museo se pase sin darse                 
cuenta, uno es ajeno a quien entra o lo que sucede en el museo. Tiene una sala de                  
juntas equipada con todos los equipos técnicos para presentaciones y cuenta además            
con espacios para café y agua para los empleados. El ambiente de trabajo es muy               
alegre, luz natural todo el tiempo. 
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Encuentro algo muy particular la relación con las oficinas de administración, donde            
están los curadores y todo el equipo humano del museo con el equipo de mediación. El                
espacio de trabajo de este departamento se encuentra ubicado en otro lugar lejano de              
todo. Están detrás de las taquillas, en un espacio relativamente amplio pero que ya les               
queda pequeño al departamento de educación. No deja de asombrar que lo hayan             
apartado de los demás departamentos. Siento que curaduría con educación no           
dialogan mucho, cada uno realiza sus mediaciones por aparte. Hablando con una de             
las curadoras sobre esto, justamente me decía la dificultad del curador en jefe con las               
personas del equipo de mediación. Mi primer acercamiento fue justamente con el            
departamento de educación y mediación pero por mis intereses curatoriales migre           
hacia el otro lado del edificio dándome cuenta que son como dos mundos paralelos.              
Tuve la responsabilidad de manejar, junto con el equipo de Periscopio la rueda de              
prensa de la exposición que inaugura la primera semana de mi llegada, del artista              
Rafael Lozano - Hemmer.  
El mes y medio siguiente de mi estancia en el MUAC participé de varios de los eventos                 
y juntas curatoriales donde se evaluaron los portafolios de los artistas. Parte de mis              
obligaciones como asistente de Virginia Roy fueron las de traducir el contrato de             
colaboración entre el MACBA (Museo de Arte Contemporáneo de Barcelona) y el            
MUAC de la artista Andrea Fraser; revisar la lista de obras que llegarían al museo de la                 
exposición de Grande Creciente, provenientes en su mayoría de Hong Kong y la             
revisión de textos de la exposición de George Schneider.  
 
Junto con Luis Vargas colaboré en la selección, y eliminación, de unos proyectos para              
Campus Expandido así como en aportar ideas para la Cátedra que se realizará en              
2017 de Helen Escobedo con varios países de América Latina, incluido Colombia            
donde propuse algunos participantes.  
Pude participar en algunos seminarios realizados por Campus Expandido como la           
mesa de estudio de públicos​, que además convocó a varias personalidades y            
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directores de museos en latinoamérica. Participar de estos eventos fue muy           
interesante, sobretodo ver como el MUAC siendo un museo de arte contemporáneo            
incluye museos de otras áreas para compartir saberes.  
 
Junto con Virginia Roy y Marcos Villalobos apoyé durante el evento de inauguración de              
la artista Laureana Toledo en el auditorio del MUAC. Ser partícipe de este evento y ver                
cómo cambió la disposición del auditorio fue muy interesante pues es un espacio que              
se transforma y por lo tanto acoge desde conferencias, charlas, encuentros hasta            
performances, exposiciones de video arte y música.  
 
Durante el último mes estuve trabajando de cerca con la curadora Alejandra Labastida             
en una propuesta para la programación alterna de la exposición de Mladen Stilinovic.             
Les propuse la realización de un performance que había visto en la Bienal de Gwangju               
de un artista rumano, Manuel Pelmus titulado “​Enactment of “Artist at work” by Mladen              
Stilinović”​. En este perfomance, un bailarín mexicano interpretaba las instrucciones de           
Pelmus sobre la obra de Mladen Stilinovic. Adjunto la nota de prensa. 
 
Statement curatorial del performance. 
Manuel Pelmus (Rumania, 1974) 
Puesta en acción de “Artista trabajando” de Mladen Stilinović/​Enactment of “Artist at            
work” by  Mladen Stilinović, 2015 
Realizado por Juan Francisco Maldonado 
Citas de  Mladen Stilinović  y Karl Marx 
  
Manuel Pelmus responde a la suposición generalizada y errónea de que las fotografías             
de la serie Artista trabajando de Stilinović son el resultado de la documentación de un               
performance. A partir de esta presunción, Pelmus propone una puesta en acción de las              
fotografías para actualizar las reflexiones del artista croata sobre la relación entre            
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trabajo inmaterial y arte en el capitalismo, así como la economía adscrita al giro              
performativo en las artes visuales. 
  
Manuel Pelmus responds to the widespread and erroneous assumption that the            
photographs of Stilinović´s series Artist at work are the result of the documentation of a               
performance. From this assumption, Pelmus proposes ​a live ongoing action that enacts            
the photographs in order to update the Croatian artist´s reflections on the relationship             
between immaterial labour and art in capitalism, as well as the economy attached to the               
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Img. 11  
Ágora, espacio del centro de mediación MUAC donde llevan a cabo proyectos pedagógicos,             
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1. Temática del proyecto. Contexto del proyecto. 
 
Hacia una política de colecciones.  
El caso de los museos: Museo de Antioquia, Museo de Arte del Banco de la República,                
Museo Colonial  y Museo de la Salle  
 
Contexto del proyecto. 
El Programa Fortalecimiento de Museos del Ministerio de Cultura, como entidad           
catalizadora de los procesos que demanda la comunidad museística, tiene como           
propósito el desarrollo de estrategias que posibiliten el crecimiento de los museos            
colombianos. En cumplimiento de este objetivo, un grupo de estudiantes de la maestría             
en museología y gestión de patrimonio de la Universidad Nacional, emprendimos el            
Proyecto de análisis ​Hacia una política de colecciones: estudios de caso, ​que como             
análisis inicial aportará a la construcción de una cartilla metodológica que ofrezca            
herramientas a los museos para la construcción de su política de gestión de             
colecciones . En palabras del ICOM, “​La gestión de las colecciones' incluye los            32
métodos prácticos, técnicos, éticos y jurídicos que permiten reunir, organizar, estudiar,           
interpretar y preservar las colecciones museográficas. Permite velar por su estado de            
conservación y su perennidad. La gestión de las colecciones incluye la preservación, el             
empleo de las colecciones y la conservación de los datos así como la forma en que las                 
colecciones apoyan la misión y los objetivos del museo. Nos resulta útil asimismo para              
describir las actividades específicas que forman parte del proceso de gestión ”           




32 Las cartillas del Programa Fortalecimiento de Museos fueron creadas a partir de la necesidad de fomentar                                 
estrategias para el crecimiento del sector en el país. Los estudios de caso analizados serán un insumo para el                                     




2. Justificación del proyecto. 
La realización de una política de colecciones implica la integración de los lineamientos             
de la entidad museal, objetivos, misión y visión, así como los procedimientos que se              
implementan en la institución. Los tratamientos establecidos sobre las colecciones en           
los museos son el eje fundamental para el manejo de su acervo patrimonial, ya que               
contiene los parámetros para la toma de decisiones y las actividades a ejecutar por los               
profesionales de las instituciones, que una vez formalizados, sirven como documento           
público que explica las responsabilidades del museo con las colecciones que tiene a su              
cargo. 
Este análisis ​Hacia una política de colecciones: estudios de caso, ​se realiza como             
proyecto piloto en cuatro museos: Museo de Antioquia, Colección de Arte del Banco de              
la República, Museo Colonial y Museo de la Salle, con la finalidad de conocer los               
procesos de gestión de colecciones y brindar un análisis de ellos.  
 
 
3. Definición de contenidos. Estructuración de la información. 
 
3.1 Objetivos  
Objetivo general: 
Hacer un estudio de campo de los procedimientos relativos al manejo de las             
colecciones en cuatro museos seleccionados como primer aporte al diseño del manual            
de políticas de colecciones que desarrollará el Programa Fortalecimiento de Museos. 
Objetivos específicos: 
- Conocer in situ los procedimientos que los museos han establecido para la            
gestión y manejo de sus colecciones. 




- Analizar los resultados de campo con base en criterios aprendidos en la            
maestría de museología y gestión de patrimonio de la Universidad Nacional de            
Colombia. 
- Contrastar los datos obtenidos en las diferentes instituciones. 
 
 
3.2 Metodología  
1. Fase Inicial: Diseño de la herramienta de análisis cualitativo basado en los             
parámetros propuestos por el ICOM en sus textos: código de deontología del ICOM             
para los museos, 2003 y Cómo administrar un museo: Manual práctico, 2007;            
manuales y documentos del Ministerio de cultura de Colombia: Política de colecciones            
Museo Nacional de Colombia, 2013; Guía para el inventario, catalogación y           
documentación de colecciones de museos, 2004; documento preliminar Política         
Nacional de Museos, Programa de Fortalecimiento a las museos, 2014; documentos           
internacionales: Manual de registro y documentación de Bienes Culturales, Chile, 2008;           
Política de colecciones Museo Histórico Nacional, Santiago de Chile, 2005. 
2. Primera Fase: Análisis inicial de los museos seleccionados para el estudio piloto,             
este análisis consistió en hacer una selección de los museos a visitar bajo los criterios               
de trayectoria, importancia histórica, tipología de las colecciones, presunto éxito en su            
gestión de colecciones y posible aporte al objetivo general. Una vez definidos los             
museos para el estudio, se realizó una recolección de información inicial sobre la             
misión, visión, objetivos, historia y perfiles de las colecciones.  
3. Segunda Fase: Aplicación de la herramienta por medio de entrevistas a los             
profesionales de las áreas con el objetivo de realizar la revisión in-situ de los              
documentos y procedimientos implementados en los ejes propuestos de este          
documento  




3.3 Herramienta  
Análisis inicial 
El análisis inicial se realiza con el ánimo de tener información de la entidad museal su                
tipología y las características de sus colecciones.  
Consideraciones previas  
Conformación Legal: Misión, Visión, Objetivos de la institución 
Historia breve: 
Perfil de la colección 
¿Cómo fue conformada la colección? 
¿Cuál es la tipología de la colección y cuántos bienes alberga? 
¿Alguna de las piezas o especímenes de la colección han sido declaradas como BIC o               
están incluidos en una declaratoria global de protección patrimonial? 
Descripcion de organigrama, funciones específicas y perfil profesional del equipo de           
cada área 
¿El museo tiene política de colecciones? 
¿Existe un plan de acción para la colección a corto, mediano, y largo plazo? ¿En qué                
consiste? 
 
La encuesta a todos los museos se dividió en: 
1) Adquisiciones  
2) Registro y documentación  
3) Investigación  
4) Conservación y restauración  
5) Accesibilidad 






El tema de adquisiciones es de suma relevancia en las instituciones museales permite             
tener criterios claros para la creación de sus colecciones, en esta área se deben definir               
los tipos de ingreso y los criterios de selección de acuerdo a las características y               
tipologías del museo. 
a. ¿Cuál es la visión de la colección? 
b. ¿Buscan expandir la colección? ¿Cómo? 
c. ¿Cuáles son sus prioridades? 
d. ¿Cuáles son los criterios de selección para las adquisiciones? 
e. ¿De qué forma son adquiridas las piezas o especímenes de la colección? 
f. ¿Existe un comité de adquisiciones? 
i. ¿Cómo está conformado? 
ii. ¿Cada cuánto se reúne el comité? 
g. ¿La institución ha considerado un espacio destinado para albergar el crecimiento de             
la colección? 
h. ¿Cuáles son los criterios y protocolos de cesión de las piezas de la colección? 
i. Ética en adquisiciones 
j. Derechos de autor 
 
2) Registro y Documentación 
Permite llevar un registro oficial de las piezas que se tienen en la colección, así como                
toda la información legal, de seguimiento, histórica y/o artística de la misma, por lo que               
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es importante tener claro el tipo de documentación que se emplea, y el manejo que se                
le debe dar al archivo, así como el personal idóneo. 
a. ¿Cuáles son las condiciones previas que debe cumplir una pieza o espécimen para              
ingresar a la colección? 
b. ¿Cuál es el proceso de ingreso temporal y/o permanente de las piezas o              
especímenes que ingresan a la colección? 
c. ¿Cómo es el proceso de verificación de la autenticidad y legalidad de las piezas o                
especímenes? 
d. ¿Qué tipo de base de datos tiene el museo para la documentación de la colección?                
¿Emplea formato digital y/o análogo? 
e. ¿Qué información o procesos son documentados? 
f. ¿En qué consisten los registros e inventarios del museo? 
g. ¿En qué porcentaje de avance se encuentran? 
h. ¿Cómo es el proceso de digitalización de la colección? 
i. ¿Cómo realizan la conservación de documentos? ¿Cuentan con un centro de            
documentación, quiénes tienen acceso a él? 
j. ¿Cuáles son las políticas de seguridad de la información en el museo? 
k. ¿El museo cuenta con un manual de procedimiento de documentación? 
l. ¿Cuántas personas conforman el equipo de documentación? ¿Cuántas tienen acceso           
a la edición de la información? 
m. ¿Cómo documentan la historia completa de cada pieza o espécimen? 
n. ¿La colección cuenta con registro fotográfico? 
i. ¿Quiénes realizan este proceso? 
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ii. ¿Cómo se almacenan las imágenes? 
o. ¿Cómo se realiza el seguimiento de seguros y avalúos? ¿En qué sistema o base de                
datos se consigna esta información? 
p. ¿Cómo son realizados los informes de intervención en conservación, restauración y            
conservación preventiva en la historia de la pieza o espécimen? 
q. ¿Esta información es actualizada? ¿Para qué movimientos o procesos se realiza            
esta actualización de estado? 
r. ¿Cómo son los formatos empleados para la documentación relativa al estado de             
conservación, almacenamiento y movimientos de las piezas o especímenes? 
s. ¿Con qué variables cuentan? 
t. ¿Cómo es el manejo de vocabularios, tesauros y normalización documental? 
u. ¿Cómo es el manejo de archivos administrativos? 
v. ¿Cuál es el plan o las prioridades en el plan de registro, inventario y catalogación de                 
la colección? ¿Se ha estimado algún tiempo para cada etapa? 
w. ¿Cómo se realiza el proceso de catalogación, registro e inventario y su posterior              
numeración? ¿Qué sistema de numeración utiliza la entidad? 
x. ¿Cómo se marcan las piezas de la colección? 
y. ¿La colección está documentada en línea y en publicaciones? 
 
3) Investigación 
Las colecciones deben ser objeto de estudio por parte de la institución, ya que estas               
permiten generar interpretaciones acordes con la realidad de cada pieza, con los            
objetivos del museo y permiten el acceso a las mismas, ya sea de manera virtual o                
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presencial. Por lo tanto se deben tener claros los lineamientos de las colecciones y de               
las entidades, así como un grupo especializado a cargo del área. 
a. ¿Cómo está conformado el equipo? ¿Quiénes son los responsables de realizar la             
interpretación de las piezas o especímenes? 
b. ¿Cuál es la orientación de la investigación? 
c. ¿Cuáles son las prioridades para la investigación de la colección? 
d. Si hay etapas de investigación ¿se ha estimado el tiempo de cada una? 
e. ¿Qué se necesita para cumplir el plan de investigación? 
f. ¿Existe un protocolo de seguridad, acceso, manipulación y protección de las            
colecciones para procesos de investigación in situ? 
g. ¿Investigadores externos tienen acceso a la colección almacenada? ¿Cuál es el            
protocolo que deben seguir para acceder? 
h. ¿Cómo son consignados los avances y resultados de las investigaciones? 
 
4) Conservación y restauración 
Esta área es de suma importancia en la institución museal ya que permite el              
cumplimiento de unas de las misiones principales de las instituciones: conservar. Es            
importante tener unas políticas claras y contar con manuales para la manipulación de             
las piezas y la conservación preventiva. El personal debe ser profesional en            
conservación y/o restauración. 
a. ¿El museo cuenta con espacios específicos de almacenamiento? 
b. ¿Los espacios de almacenamiento cuentan con condiciones físicas y ambientales           
óptimas para la conservación de cada pieza o espécimen? 
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c. ¿Quiénes realizan las labores de conservación y restauración? 
d. ¿Cómo es adquirido el mobiliario? 
i. ¿El mobiliario usado para el almacenamiento de las piezas o especímenes de             
la colección cumple con los requisitos de durabilidad, estabilidad química,          
inocuidad y pH? 
ii. ¿El mobiliario actual es suficiente para conservar la colección en condiciones            
ideales? 
e. ¿Existe un protocolo de conservación preventiva? 
f. ¿Existen protocolos o criterios para la manipulación de las piezas o especímenes de              
la colección? 
g. ¿Existen manuales de limpieza para depósitos y salas? 
h. ¿Existe un protocolo de control de plagas? 
i. ¿Con qué dispositivos cuenta el museo para el control de humedad y temperatura en               
depósitos y salas? 
j. ¿Qué tipo de iluminación utilizan en los depósitos y salas? 
k. En caso de daño reparable de alguna pieza o espécimen ¿cómo es el protocolo de                
restauración? 
l. En caso de daño irreparable ¿cómo es el protocolo para “dar de baja” la pieza o                 
espécimen? 
m. ¿Existen formatos de registro para la intervención de las piezas o especímenes? 
n. ¿Los embalajes son fabricados en la institución? 




p. En caso de deterioro: 
i. Daño accidental reparable de alguna pieza o espécimen, cual es el protocolo             
y/o procedimiento 
ii. Daño accidental irreparable de alguna pieza o espécimen, cual es el            
protocolo y/o procedimiento 
iii. Daño deliberado reparable de alguna pieza o espécimen, cual es el            
protocolo y/o procedimiento 
iv. Daño deliberado irreparable de alguna pieza o espécimen, cual es el            
protocolo y/o procedimiento" 
 
5) Accesibilidad 
Para entender el modo de gestión de las colecciones de un museo, es importante tener               
en cuenta el acceso a la colección en reserva y a la colección expuesta. La forma                
directa en la que la colección se pone en contacto con los profesionales a cargo y con                 
los públicos es una factor relevante a tener en cuenta.  
a. ¿Cómo es el acceso general a las colecciones expuestas y almacenadas? 
b. ¿Existe alguna diferencia en el protocolo de acceso para donantes, personal interno             
del museo, investigadores y público externo? 
c. En caso de solicitar información especializada: ¿Cuál área puede proveer esta            
información? 
d. Para fines investigativos ¿qué requisitos son necesarios para obtener registros           
audiovisuales y/o documentales de la colección? 
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e. ¿De qué forma son usados los derechos de autor en archivos documentales y              
bibliográficos? 
f. En caso de sustracción ilícita de una pieza o espécimen ¿cuáles son los pasos a                
seguir? 
 
6) Difusión y educación 
La educación, en el contexto museal, está articulada con la movilización de los saberes              
del museo, por tanto decidimos incluirla como parte de la herramienta teniendo en             
cuenta que es a través de los insumos obtenidos de la investigación de la colección               
que se realizan las actividades relacionadas con los públicos. 
a. ¿Cómo se realiza la difusión de las actividades? 
b. ¿Cuentan con página web y redes sociales? 
c. ¿La colección está catalogada online? 
En cuanto a exposiciones: 
d. ¿Quién se encuentra a cargo de las curadurías permanentes y/o temporales? 
En cuanto al área educativa: 
e. ¿Cómo está conformada el área educativa? 
f. ¿Cuenta el museo con mediadores o guías? ¿Qué preparación tienen los mediadores             








Implementamos el análisis en cada uno de los museos respondiendo a las preguntas             
de investigación de forma cualitativa.  
1. Colección Museo de Arte del Banco de la República. Bogotá, Colombia 
2. Museo Colonial. Bogotá, Colombia 
3. Museo de Antioquia. Medellín, Colombia 
4. Museo de la Salle. Bogotá, Colombia. 
Recomendaciones para su correcta implementación: 
1 - La herramienta debe ser aplicada por profesionales en el área de museología              
quienes por su formación comprenden el proceso de gestión de colecciones de manera             
integral. 
2 - La herramienta debe ser contrastada con los hallazgos en campo con el fin de                
verificar los procedimientos in situ. 
3- Es necesario que quien suministre la información sea el profesional experto a cargo              
de cada área en estudio. 
4- De ser posible, soportar la información con registros fotográficos o audiovisuales que             
den cuenta del proceso. 
5- Aplicar esta herramienta de análisis a museos de diferentes regiones del país con el               









4. Propuesta de mediación. Presentación del proyecto  
Este proyecto se presentó como un informe a los diferentes museos bajo el análisis de               
las políticas de colecciones y la presentación en público en el Museo Nacional de              
Colombia donde se expusieron los puntos principales y análisis de resultados de dicha             
investigación. 
 
5. ​Equipo de investigadores  
Ángela Cadena, Paola Calderón, Ana Cárdenas, Natalia Cardona, Angelina Guerrero y           
Rafael Robles. 
 
6. Cronograma y desarrollo. 
1. Fase Inicial: Diseño de la herramienta de análisis cualitativo basado en los             
parámetros propuestos por el ICOM en sus textos: código de deontología del ICOM             
para los museos, 2003 y Cómo administrar un museo: Manual práctico, 2007;            
manuales y documentos del Ministerio de cultura de Colombia: Política de colecciones            
Museo Nacional de Colombia, 2013; Guía para el inventario, catalogación y           
documentación de colecciones de museos, 2004; documento preliminar Política         
Nacional de Museos, Programa de Fortalecimiento a las museos, 2014; documentos           
internacionales: Manual de registro y documentación de Bienes Culturales, Chile, 2008;           
Política de colecciones Museo Histórico Nacional, Santiago de Chile, 2005. 
2. Primera Fase: Análisis inicial de los museos seleccionados para el estudio piloto,             
este análisis consistió en hacer una selección de los museos a visitar bajo los criterios               
de trayectoria, importancia histórica, tipología de las colecciones, presunto éxito en su            
gestión de colecciones y posible aporte al objetivo general. Una vez definidos los             
museos para el estudio, se realizó una recolección de información inicial sobre la             
misión, visión, objetivos, historia y perfiles de las colecciones.  
3. Segunda Fase: Aplicación de la herramienta por medio de entrevistas a los             
profesionales de las áreas con el objetivo de realizar la revisión in-situ de los              
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documentos y procedimientos implementados en los ejes propuestos de este          
documento  
4. Tercera Fase: ​Análisis de las respuestas, conclusiones e informe final. 
 
 
7. Entrega de resultados. 
 
PREGUNTAS PREVIAS 
Todos los museos tienen establecida una misión, visión y objetivos claros que son             
representados en la manera como la institución orienta sus procesos; aún si no son              
cumplidos en su totalidad, existe el esfuerzo y la planeación para llevarlos a cabo. 
Los museos estudiados siguen parámetros definidos en todas las áreas que involucran            
el funcionamiento de la institución. 
 
Sobre las colecciones:  
Los funcionarios de las diferentes áreas son profesionales en pregrados relacionados           
con la tipología del museo que se han especializado en la práctica del museal, en todas                





Es necesario que exista un comité de adquisiciones experto en la tipología específica             
del museo así como asesores jurídicos que evalúen los procesos legales concernientes            
a las regulaciones necesarias para el ingreso de ejemplares y piezas. Las reuniones             





Las colecciones de todos los museos evaluados se encuentran en crecimiento limitado            
según factores internos y externos. El problema más común de las instituciones es el              
espacio reducido para almacenar su acervo patrimonial, pues no han tomado medidas            
necesarias para continuar creciendo debido a la falta de recursos. De igual manera,             
algunos edificios que albergan estos museos no fueron pensados para almacenar           
colecciones razón por la que se han tenido que ajustar al espacio. 
 
2) REGISTRO Y DOCUMENTACIÓN 
 
Las áreas de administración de colecciones se componen y funcionan de acuerdo con             
las necesidades y especificidades de cada espacio museal. 
 
El registro y la documentación en las entidades es realizada por profesionales que             
conocen a profundidad sus colecciones. Las áreas y equipos de trabajo se componen             
de forma diferente, de acuerdo con los enfoques establecidos, mientras los recursos            
disponibles varían en la cantidad de personas vinculadas. 
 
Los sistemas de documentación y registro ​en los museos responden puntualmente a            
las prioridades en la gestión de las colecciones. Los equipos de trabajo son un              
elemento fundamental que ha permitido el conocimiento profundo y la administración           
adecuada de la colección es el software de inventario, registro y catalogación. Los             
programas que emplean los museos analizados son Colecciones Colombianas,         
Museum Plus y Darwin Core. Cabe resaltar que los profesionales se han capacitado             
en el manejo de los software especializados, logrando así la organización, el            
seguimiento y conocimiento preciso de las colecciones. En suma, es notable la            
importancia que el programa Colecciones Colombianas está cobrando en la gestión de            
las colecciones, ​en la labor de registro, documentación y control, gracias a las             




Existen labores y prioridades ​en áreas de administración de colecciones, que varían            
entre los museos; así como la transversalidad de las labores entre otras áreas como              
curaduría, jurídica, mantenimiento y seguridad. Cada institución responde a las          
necesidades, condiciones puntuales y las prioridades propias. 
 
El acceso a la información entre áreas es abierto, sin embargo, la edición y protección               
de la misma es indispensable y se practica con mayor facilidad con el uso del software                




Los museos de Antioquia, Colección de Arte del Banco de la República y Colonial              
tienen claramente definidas sus líneas de investigación según su tipología además de            
corresponder a cada una de las áreas internas que requieran insumos para su gestión              
interna y externa. 
 
La importancia que tienen los productos derivados de las investigaciones como las            
exposiciones, catálogos o publicaciones hace que la investigación sea una constante.           
En el caso concreto del Museo de la Salle no hay recursos para generar productos que                
dinamicen la investigación de la colección. 
 
Los museos respetan el carácter patrimonial de sus colecciones, en ese sentido el             
acceso a los investigadores expertos es posible pero siguiendo los protocolos de            
seguridad. 
 
4) CONSERVACIÓN Y RESTAURACIÓN 
 
En todos los museos existen equipos de control y medición de las condiciones de              
conservación tanto en colección en reserva como en exposición, siendo conscientes de            
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la falta de implementos se refuerzan los protocolos de conservación preventiva. 
 
Existen documentos en los que se explican las recomendaciones en cuanto a            
manipulación y conservación, es información que llega a todos los funcionarios del            
museo. En la mayoría de los casos se hace capacitación periódica al personal de              
vigilancia y servicios generales. 
 
Todos los museos poseen programas de conservación preventiva, es necesario que           
cada museo cuente con un profesional a cargo, en el caso del Museo Colonial, en caso                
de requerir procedimientos de restauración, hace contratación externa. 
 
5) ACCESIBILIDAD  
 
Las barreras simbólicas de acceso a los museos son diferentes en cada espacio. Por              
ejemplo, la ubicación del museo de Antioquia representa una barrera simbólica para los             
públicos que se resisten a visitar la zona por considerarla insegura.  
 
El acceso a los públicos en situación de discapacidad es restringido aunque la mayoría              
de los museos cuentan con rampas y audioguías no son totalmente incluyentes. En el              
caso del Museo de La Salle, el ingreso está limitado por la pendiente que hay que                
recorrer para llegar a la institución y no cuentan con ascensores o rampas para visitar               
los distintos niveles en los cuales se encuentra ubicada la exhibición. 
 
6) DIFUSIÓN Y EDUCACIÓN 
 
Todos los museos cuentan con un área educativa, cada uno tiene énfasis pedagógicos             
diferentes correspondientes a la tipología de su colección. Sin embargo, el Museo de             
La Salle es el único que no cuenta con personal profesional encargado del área, la               




En todas las instituciones museales el organigrama de área responde a las            
necesidades o intereses de la entidad, sin embargo, es de resaltar la importancia de las               






¿Es pertinente que el    
PFM construya de un    
único manual de política    
de colecciones? 
Es pertinente la construcción de un      
único manual de política de     
colecciones, siempre y cuando exista     
de antemano un conocimiento en     
profundidad de la gestión de     
colecciones en la diversidad de     
museos del territorio nacional 
 
¿Qué otras estrategias   
pueden ser  
implementadas? 
La construcción del manual debe     
hacer parte de una estrategia que se       
complemente con la difusión del     
manual en regiones, así como del      
acompañamiento de expertos en    
gestión de colecciones que asesoren     
a los museos en la elaboración de su        
política institucional de colecciones. 
 
2 CONOCER 
¿Qué necesita conocer el    
PFM para brindar el    
apoyo necesario a los    
diferentes museos del   
país? 
1. Los diferentes tipos de museos y       
su funcionamiento in situ 
 
2. Las particularidades del lugar     
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donde se encuentra la institución     
museal 
 



























¿Cuáles son las   
preguntas que deben   
hacerse los museos para    

















¿Cuáles son las   
Preguntas de carácter misional en     
concordancia entre la gestión de la      
colección y los objetivos planteados:     
¿El objetivo del museo es acorde a la        
gestión de la colección realizada?     
concordancia entre la gestión de la      
colección y las metas alcanzadas,     
¿Se han alcanzado las metas     
propuestas en los tiempos    
específicos con relación a la gestión      
de la colección?, si esta pregunta es       
negativa ¿cuáles fueron los factores     
? 
Preguntas sobre los procesos de     
gestión, adquisiciones, registro y    
documentación, conservación y   
restauración, accesibilidad y   
educación al interior del museo 
Preguntas de carácter administrativo    
y presupuestal 
Los museos deben realizar una auto      
evaluación para conocer en qué     
punto se encuentra su política de      
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preguntas que deben   
hacerse los museos para    
establecer una política de    
colecciones propia? 
colecciones. La pregunta primordial    
sería ¿tienen o no una política de       
colecciones? 
 
Si la respuesta fuese afirmativa     
seguirían las siguientes preguntas    
¿comprendemos qué es una política     
de colecciones? ¿contamos con    
personal profesional que la lleve a la       
práctica? ¿nuestra política está en     
fase inicial, media o desarrollada? 
 
Si la respuesta fuese negativa,     
podrían preguntarse ¿por qué no la      
tenemos? ¿consideramos importante   
tenerla y por qué? 
4 REDES 
¿Cuáles deben ser los    
objetivos a fortalecer en    
las redes de museos? 
 
¿Con qué otros museos    
tienen una red en el área      
específica de  
colecciones? 
Generar redes por áreas    
museológicas que propicien la    
socialización de experiencias, la    
gestión de recursos y la construcción      
de conocimiento 
Reconocer y desarrollar el potencial     
de conocimientos y procesos propios 









1. A raíz del estudio, encontramos que la falta de interacción entre los museos             
reduce el potencial de sus conocimientos propios. Una red que comparta esta            
información generaría una mejor implementación de los procedimientos con la          
ayuda de los insumos de los demás museos. Si todos los museos tienen             
problemas comunes en conjunto pueden encontrar grandes soluciones. Un         
ejemplo es el Museo de Antioquia que ha compartido su experiencia en            
administración de colecciones con la red de museos de Antioquia y a través de              
un documento en línea en el que tanto la forma en que se procede en el área,                 
como los estudios de caso son explicados abiertamente. 
 
2. Es necesario que haya un presupuesto para poder replicar este estudio en            
regiones donde las condiciones ambientales, económicas, sociales y educativas         
son diferentes a las de los museos de Bogotá, solo así se tendrá un sustento               
real de dónde y cómo se podrían hacer intervenciones eficaces en las            
instituciones. 
 
3. El PFM debe hacer un acompañamiento práctico como apoyo a los museos que             
no cuentan con los recursos o conocimientos para consolidar su política de            
gestión de colecciones. 
 
4. Es importante generar incentivos o proyectos que permitan direccionar un          
presupuesto para la redacción del documento de política de colecciones y sus            
respectivos manuales por parte del PFM. Esto resolvería la enorme necesidad           
de orientación y normalización en las prácticas, procesos y procedimientos          




5. Los procesos de gestión de colecciones de cada museo deben hacer parte de             
un historial en el que se consigne el proceso y el personal a cargo, como parte                
de las estrategias del PFM para difundir las experiencias con otros museos. 
 
6. Es conveniente que el PFM realice encuentros periódicos sobre política de           
colecciones e invitar a profesionales de los museos a que participen de estas             
actividades. La realización de estos encuentros debe ser departamental,         
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